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A NOS  LECTEURS 


L'accueil  si  favorable  que  1 agran- 
dissement du  cadre  de  notre  Revue  a 
reçu  du  public  permet  au  Musée  de 
faire  cette  année  un  nouveau  pas  en 
avant  et  d’élargir  encore  son  rayon 
d'action. 

Fidèle  à son  programme,  le  M usée , 
dont  la  rédaction  groupe  maintenant 
une  élite  d’écrivains  et  d'artistes,  conti- 
nuera, avec  leur  aide  autorisée,  à 
défendre,  au  nom  de  la  véritable  tra- 
dition et  des  leçons  du  passé,  toutes  les 
initiatives  intéressantes  du  présent,  à 
publier  tous  les  documents  d art  iné- 
dits qui  lui  paraissent  de  nature  a 
donner  d'utiles  enseignements  et  à ser- 
vir la  cause  de  l’art  moderne. 
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Ce  premier  numéro  de  l'année  nouvelle  nous  dispense  d’ailleurs  de 
longue  préface,  puisqu'il  porte  en  lui  un  véritable  résumé  de  notre  pro- 
gramme : pour  la  défense  raisonnée  de  l’art  moderne,  nous  voulons,  en 
instituant  notre  concours  de  cartons  de  tapisserie,  entrer  dans  le  domaine 
des  choses  pratiques  ; — les  importantes  lettres  que  nous  ont  valu  notre 
dernier  article  sur  l’art  national  précisent  l'utilité  de  notre  campagne  dès 
longtemps  commencée  en  faveur  de  la  réorganisation  des  méthodes 
d’enseignement;  — notre  série  de  documents  d'art  antique,  moyen-âge 
et  moderne,  s’enrichit  de  nouvelles  œuvres,  soit  inconnues,  soit  mécon- 
nues, et  nous  en  profitons  pour  attirer  sur  la  conservation  et  la  défense 
de  joyaux  d'art  français  l’attention  de  nos  lecteurs,  en  leur  signalant 
ceux  que  laisse  tomber  en  ruines  l'indifférence  publique  ou  que  mutile 
le  vandalisme  inconscient  des  masses  ; — la  rubrique  des  Expositions 
et  Théâtres  recevra  de  notre  part  un  soin  d'autant  plus  particulier  que 
nous  considérons  la  petite  exposition  particulière  et  le  décor  théâtral 
comme  deux  des  meilleures  expressions  de  la  pensée  esthétique  moderne; 
— enfin,  le  Carnet  de  T Amateur , auquel  nos  abonnés  ont  fait  un  accueil 
particulièrement  chaleureux,  est  destiné  à prendre  une  extension  plus 
considérable,  pour  rendre  à nos  lecteurs  tous  les  services  de  documen- 
tation qui  seront  en  notre  pouvoir. 

En  outre,  sur  la  demande  expresse  d’un  certain  nombre  de  nos 
abonnés,  qu'intéressent  des  études  similaires  et  qui  nous  ont  prié  de  leur 
faciliter  les  moyens  de  travailler  en  commun,  nous  organiserons  pour 
eux,  à nos  bureaux,  des  réunions  et,  pour  débuter,  nous  avons  décidé  de 
commencer  par  les  questions  de  numismatique1,  nous  réservant  de 
porter  ces  conversations  artistiques  et  érudites  sur  d'autres  terrains,  au 
fur  et  à mesure  des  groupements  qui  pourront  se  former  par  notre  inter- 
médiaire. 

Tel  est  le  programme  que  nous  développerons  devant  nos  lecteurs, 
dont  l'appui  sympathique  nous  permet  d'apporter  à la  présentation  de 
notre  revue  des  améliorations  nouvelles2,  et  nous  fait  envisager  avec 
confiance  le  résultat  final  de  nos  efforts  pour  la  propagation  des  études 
artistiques. 

LE  MUSÉE. 

1.  La  première  réunion  numismatique  a eu  lieu  le  9 janvier  ; voir  page  3p. 

2.  L’impression  du  Musée  vient  d’étre  confiée  à l’Imprimerie  Georges  Petit,  qui,  sous  la 
direction  de  M.  J.  Augry,  a pris  dans  les  impressions  d'art  une  place  des  plus  importantes. 


A quoi  doit  donc  servir  le  Grand-Palais? 


Pour  remplacer  le  Palais  de  l’Industrie,  — que  son  nom  prédis- 
posait à tous  les  usages  industriels  et  qui  servait  surtout  au  service  des 
Beaux-Arts,  — il  a été  construit  en  1900  le  Grand-Palais,  au  fronton 
duquel,  avenue  d’Antin,  on  a gravé  en  lettres  de  bronze  cet  engagement 
formel  : 

LA  RÉPUBLIQUE  A ÉLEVÉ  CE  MONUMENT 
A LA  GLOIRE  DE  l’aRT  FRANÇAIS 

Ce  nous  fut  une  joie  ; les  artistes  — de  toute  catégorie  — jusqu'ici 
campés  en  un  bâtiment  industriel,  allaient  enfin  être  chez  eux,  en  un 
palais  d'aménagement  et  de  lignes  architecturales  discutables  il  est  vrai, 
mais  enfin  bien  à eux,  et  où  ils  seraient  les  maîtres  pendant  douze  mois 
de  l'année.  Joie  de  courte  durée,  car  si  nous  y vîmes  s’installer,  en  toute 
justice,  les  deux  Salons  de  printemps,  celui  des  Femmes-Peintres,  celui 
du  Syndicat  professionnel  des  Peintres  et  Sculpteurs,  — nous  eûmes  cet 
ennui  d'apprendre  que  le  Concours  Hippique  et  les  Animaux  Gras  y 
avaient  également  entrée  de  droit,  et,  durant  leur  présence  légale,  écar- 
taient forcément  toute  manifestation  d'art  qui  eût  pu  avoir  idée  de  s'y 
établir  à cet  instant  précis.  Au  Palais  de  Y Industrie,  leur  présence 
s'admettait,  mais  dans  l'édifice  élevé  à la  gloire  de  l’art  français...  ? 

Par  contre,  nous  vîmes  les  Indépendants  exposer  dans  les  Serres 
de  la  Ville  au  Cours-la-Reine  et  le  Salon  d'Automne  rencontrer  toutes 
sortes  de  difficultés  pour  obtenir,  au  Grand-Palais,  une  place  que  la 
fameuse  inscription  semblait  cependant  lui  donner  quelque  droit 
d'occuper  : ceci  ne  nous  parut  pas  logique. 

Il  est  vrai  que,  successivement,  se  logèrent  au  Grand-Palais, 
consacré  à la  gloire  de  l'art  français , des  congrès  de  médecine,  des 
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expositions  d'hygiène,  la  Foire  de  Paris,  des  collections  de  machines, 
des  expositions  de  produits  coloniaux,  et  enfin  le  Salon  de  l'Automobile. 
Et  même,  ce  dernier  prenant  de  l’extension,  le  bruit  court  en  ce 
moment  que,  pour  lui  faire  place,  on  expulserait  purement  et  sim- 
plement un  des  Salons  artistiques  ! 

Nous  sommes  passés  exprès  avenue  d'Antin  pour  voir  si  l'inscription 
fatidique  n'aurait  point,  par  hasard,  reçu  la  modification  nécessaire  : 
« La  République  a élevé  ce  monument  pour  le  faire  servir  aux  usages  les 
plus  divers.  » 

Mais  non,  l’inscription  est  toujours  la  même. 

Alors  nous  avouons  ne  plus  comprendre 

Loin  de  nous  la  pensée  de  ne  pas  porter  tout  l’intérêt  qui  convient 
au  Concours  Hippique,  aux  Animaux  Gras,  aux  études  médicales,  à la 
prospérité  des  colonies  françaises,  au  développement  de  l’hygiène,  et  à 
l’industrie  automobile.  Ce  sont  là  des  manifestations  remarquables,  à 
des  titres  divers,  de  l’activité  et  de  l’énergie  françaises.  Nous  applau- 
dissons de  grand  cœur  à tout  ce  qu’elles  peuvent  faire.  Mais  nous 
demandons  en  grâce  qu'elles  le  fassent  ailleurs,  et  qu’elles  ne  viennent 
pas  précisément  s'installer  dans  la  maison  si  malaisément  obtenue  par 
les  pauvres  Beaux-Arts. 

En  outre,  le  Salon  de  l'Automobile,  étant  donné  le  développement 
prodigieux  de  cette  industrie,  aurait  tout  intérêt  à avoir  un  palais  à 
lui,  le  Palais  de  l'Automobile. 

Il  se  trouvera  certainement  un  ministre  pour  donner  force  de  loi  à 
l’inscription  de  bronze  de  l'avenue  d'Antin,  pour  exiger  que  douze  mois 
sur  douze  le  Grand-Palais  appartienne  intégralement  et  éclectiquement 
aux  Beaux-Arts,  à tous  les  artistes,  à tous  les  groupements  d'art,  à tous 
les  Salons  artistiques,  grands  ou  petits,  officiels  ou  indépendants,  conser- 
vateurs ou  combatifs,  — en  un  mot  soit  bien  réellement,  comme  il  le  fut 
en  1900,  consacré  à la  gloire  de  l'art  français. 

Ce  vœu  n’a  rien  de  révolutionnaire  ni  d'excessif  : il  serait  seu- 
lement nécessaire  qu'il  se  réalisât  le  plus  vite  possible. 


LE  MUSEE. 


A PROPOS  DE  NOTRE  CONCOURS 


QUESTIONS  DE  TAPISSERIE 


Estimant  que.  dans  les  affaires  artistiques, 
les  publications  de  documents,  si  beaux  et  si 
inconnus  soient  ils.  et  les  discussions  savantes, 
si  érudites  soient-elles,  ne  constituent  pas  le 
seul  devoir  d'une  revue  d an  et  qu’il  faut  les 
faire  suivre  d'essais  pratiques.  — nous  avons 
iugé  utile  d'ouvrir  le  concours  dont  on  va  plus 
loin  lire  le  programme,  ann  de  susciter,  dans 
la  mesure  de  nos  moyens,  des  initiatives  parmi 
les  jeunes  auxquels  la  complication  de  la 
machine  administrative  et  les  routines  du  public 
ne  permettent  point  de  produire  librement  leurs  conceptions. 

En  faisant  cet  essai,  nous  savons  repondre  à ce  sentiment  général 
de  tous  les  artistes,  que  M.  Dujardin-Beaumetz.  sous-secrétaire  d Etat 
aux  Beaux-Arts,  traduisait  avec  ’ustesse  lorsque.  inaugurant,  devant  les 
marches  du  Panthéon,  le  Penseur  de  notre  éminent  co'.iaborateur 
Rodin.  qu'une  souscription  publique  offrait  à la  Ville  de  Paris,  il 
s'écriait,  le  21  avril  dernier  : « Souvent  l’art  de  la  France  a sut:  ies 
directions  de  l’État , mais  combien  l’appui  donné  aux  artistes  par  les 
citoyens  est  plus  utile  à l’éducation  de  la  nation  ! » 

Il  est  inutile  d'insister  longuement  pour  dire  à quel  point  cette  vue 
est  exacte  : au  cours  des  étapes  successives  de  progrès,  d’apogée  et  de 
decadence  que  franchissent  fatalement,  comme  toutes  choses  vivantes, 
les  manifestations  intellectuelles  de  l'esprit  humain,  il  y a toujours 
des  moments  d'arrêt  plus  ou  moins  longs  et  extrêmement  dangereux, 
car  ces  hésitations  de  marche  sont  l'indice  extérieur  de  la  lutte  sourde, 
lune  frénétique  de  vie  ou  de  mon.  que.  dans  le  sein  de  l’industrie 
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intéressée,  les  principes  nouveaux  livrent  aux  principes  anciens.  Les 
expressions  artistiques  vieillies,  sentant  s’épuiser  leur  énergie  et  leur 
originalité  d'expression,  pour  se  survivre  à elles-mêmes  malgré  tout, 
s’enveloppent  de  l'appareil  pompeux  d’une  érudition  stérile,  qui  illu- 
sionne les  masses  par  le  dangereux  mirage  d’une  vitalité  supposée. 

Si  les  efforts  de  jeunes  intelligences  nourries  d’aspirations  modernes 
ne  parviennent  pas  à ouvrir  une  brèche  dans  le  dogmatisme  par  lequel 
les  derniers  défenseurs  des  vieilles  formules,  croyant  défendre  une 
tradition,  en  réalité  la  tuent  de  leurs  propres  mains  et  se  suicident  eux- 
mêmes,  ces  industries  meurent.  Mais,  heureusement,  elles  ne  meurent 
que  pour  un  temps,  tout  comme  ces  animalcules  microscopiques  qui, 
lorsqu’un  terrain  se  dessèche,  s’assoupissent  et  restent  inanimés,  jusqu’à 
ce  que  des  pluies  torrentielles  viennent  mouiller  à nouveau  l'humus 
vivifiant  dont  la  sécheresse  momentanée  a suspendu  leur  vie. 

L’industrie  de  la  tapisserie  tissée,  cet  art  somptuaire  par  excellence, 
qui,  pendant  plusieurs  siècles,  a été  une  gloire  française,  est,  depuis 
nombre  d’années,  une  industrie  somnolente,  car  elle  ne  vibre  plus  aux 
luttes  de  l'art  moderne,  et  ses  productions  ne  sont  plus  que  de  froids 
pastiches,  sans  chaleur  d'émotion  et  sans  rapport  avec  notre  vie. 

Or,  il  importe  de  rechercher  si  cette  déchéance  véritable  et  doulou- 
reuse provient  d'une  impossibilité  d'appliquer  pratiquement  la  tapisserie 
aux  besoins  de  la  société  actuelle,  ou  si  elle  est  la  résultante  de  fausses 
interprétations  artistiques  de  la  part  de  ceux  qui  en  dirigent  la  produc- 
tion et  qui  ne  frappent  pas  aux  bonnes  portes  dans  le  choix  de  leurs 
décorateurs. 

Cette  recherche  n'est  pas  malaisée,  car  il  suffit  de  jeter  un  regard 
en  arrière  : on  voit  que  la  tapisserie  a déjà  subi  à travers  les  siècles  de 
nombreuses  crises,  et  que,  toujours,  s’est  présentée  la  même  difficulté, 
quand  il  s’est  agi  de  l’arracher  à ses  traditions  séculaires  et  de  la  rajeunir 
au  contact  des  idées  nouvelles. 

Au  milieu  du  règne  de  Louis  XV,  sous  l'enseignement  du  fade 
Leclerc,  la  manufacture  des  Gobelins,  dévotement  soumise  à l'acadé- 
misme, en  arriva,  vers  1749,  à un  état  de  décadence  tellement  menaçant, 
que  l'on  fut  obligé  de  faire  venir  des  tapissiers  des  manufactures  de 
Flandre,  pour  combattre  l’anéantissement  imminent  de  ce  grand  art 
français.  D’un  autre  côté,  la  manufacture  de  Beauvais,  dirigée  depuis  1 734 
d'après  des  principes  simples  et  libéraux,  par  un  charmant  peintre, 
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Oudry,  donnait  des  résultats  si  heureux  qu’elle  traçait  aux  autres 
fabriques  la  voie  à suivre.  C'est  grâce  à ces  efforts  que  la  tapisserie 
tissée,  jadis  si  somptueuse  et  solennelle,  put  s’adapter,  avec  quelle 
grâce  exquise  d'ailleurs,  aux  conditions  toutes  nouvelles  des  petits 
appartements  du  xvmc  siècle,  et  sut  agréablement  interpréter  les  gra- 
cieux chefs-d’œuvre  de  Watteau  et  la  peinture  légère  et  pimpante  de 
Boucher. 

L’époque  des  lourdes  portières  et  des  vastes  tentures,  destinées  à 
couvrir  de  grandes  et  froides  étendues  murales,  est  bien  définitivement 
close,  et  si  la  tapisserie  reste  toujours  la  sœur  cadette  de  la  fresque 
pour  les  grands  salons  d’apparat,  les  occasions  sont  trop  rares  pour  que 
cette  industrie  y trouve  son  unique,  sa  prépondérante  raison  d’être. 
A voir  les  cartons  de  nos  Salons  annuels,  on  dirait  vraiment  qu'elle  ne 
s’en  aperçoit  pas. 

Ce  n’est  pourtant  pas  en  nous  donnant  des  histoires  du  Moyen-Age 
plus  ou  moins  archéologiquement  exactes,  de  molles  copies  du  Printemps 
de  Botticelli  ou  des  scènes  champêtres  et  galantes  de  Boucher,  ni  en 
alfectionnant  les  « reitres  » de  Roybet,  qu'elle  entrera  dans  le  « cercle  de 
vie  »;  et  la  recherche  passionnée  des  tentures  anciennes  et  des  meubles 
tapissés  du  xvm'  siècle  montre  chaque  jour  davantage  le  peu  de  cas 
que  l’on  fait  des  productions  actuelles  des  Gobelins.  Or,  qui  ne  sert  pas 
nuit,  dit  le  proverbe  philosophique,  et  qui  nuit  doit  disparaître  sans 
pitié  ni  merci.  Chaque  époque  veut  une  adaptation  des  arts  industriels 
aux  besoins  qui  accompagnent  la  forme  spéciale  de  son  activité.  Tout 
ce  qui  ne  peut  pas  ou  ne  veut  pas  se  plier  à cette  exigence  est  fata- 
lement destiné  à être  écarté. 

La  tapisserie,  à l'époque  du  Grand  Roi,  résume  magistralement  ce 
siècle  plein  d'orgueil  : l’Histoire  du  Roy,  les  Conquêtes  d’Alexandre, 
la  Reine  de  Pahnyre,  les  vastes  compositions  relatives  aux  Actes  des 
apôtres,  nous  l'attestent.  La  société  efféminée  du  xvmc  siècle  ne  pouvait 
pas  être  mieux  représentée  que  par  les  dessins  de  François  Boucher  : 
les  Amours  des  dieux,  la  Diseuse  de  bonne  aventure,  la  Balançoire, 
Venus  demandant  des  armes  à Vulcain,  etc. 

Et  si  l’industrie  de  la  tapisserie  de  haute  lice,  dans  son  évolution, 
r.  a pas  craint  — et  l’on  sait  avec  quel  succès  — d'aborder  en  ce  temps 
là,  sous  une  forme  légèrement  symbolique,  l’expression  de  la  vie 
contemporaine,  pourquoi,  aujourd'hui,  se  cantonne-t-elle  dans  une 
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timide  évocation  de  choses  passées,  et,  ce  qui  est  pis  encore,  dans  des 
traductions  pseudo-antiques,  comme  si  elle  ignorait  que  le  passé  ne 
peut  se  refaire,  et  que  l'art,  éternellement  jeune,  doit  tendre  les  bras  à 
la  jeunesse  ? 

Il  faut  savoir  si  l'industrie  de  la  tapisserie  ne  peut  pas  se  plier  à 
nos  besoins,  à nos  idées  modernes,  ou  si  elle  ne  veut  pas.  Nous  sommes 
de  ceux  qui  croient  qu'elle  le  peut  et  que,  seule,  une  mauvaise  inter- 
prétation des  choses  l'arrête  un  instant  devant  la  bonne  route  à suivre. 

Il  fut  un  moment  où  la  direction  des  Gobelins  vit  la  nécessité  de 
moderniser  l'industrie  textile,  mais  elle  crut  faire  œuvre  moderne  en 
cherchant  de  nouvelles  combinaisons  chimiques  de  couleurs,  et  en 
faisant  exécuter  des  copies  de  peintures  minutieuses.  Cette  fausse  inter- 
prétation des  besoins  modernes  eut  naturellement  des  conséquences 
funestes  et  n'a  fait  que  rendre  plus  intransigeante  la  réaction,  et 
M.  Couyba,  dans  son  rapport  sur  le  budget  des  Beaux-Arts,  nous  dit  : 
« Depuis  plusieurs  années,  les  Gobelins  ont  utilement  réagi  contre  le 
modernisme  qui  menaçait  leur  prestige.  » 

Mais  aussi,  pourquoi  l'érudition  s'est-elle  installée  en  maîtresse 

dans  les  ateliers  ? Avec  son  bagage  austère  et  sa  critique  sévère,  elle 

gêne  la  franche  gaieté  et  l’audacieuse  pensée  du  jeune  artiste.  Jugez  de 

son  influence  par  ce  fait  que,  parmi  les  artistes  qui  lui  font  leur  cour, 

l’imitation  des  maîtres  anciens  ou  l'adaptation  de  motifs  vieillots  dans 

le  pâle  halo  de  couleurs  évanouies,  paraissent  les  meilleurs  titres  pour 

prendre  rang  parmi  les  dessinateurs  des  cartons  de  tapisserie...  Lauda- 

tores  tenir  or  is  acti... 

£ 

Rondes  champêtres  en  perruques  poudrées  et  jupes  enrubannées, 
menuets  lentement  scandés,  chevauchées  en  habits  brodés,  chasses  au 
faucon  et  joutes  enguirlandées,  ont  conquis  aujourd'hui  le  domaine  de 
la  confiserie,  et  les  Gobelins  peuvent  les  abandonner  sans  regret,  car 
nos  artistes  ne  comprennent  plus  guère  le  sens  qu’elles  pouvaient 
avoir  autrefois  et  n’y  voient  que  des  joliesses  d'une  époque  évanouie. 
L'artiste  ne  doit  pas  puiser  ses  modèles  dans  les  vieilles  gravures  et  les 
manuscrits  enluminés  des  bibliothèques,  il  doit  les  trouver  dans  la  vie, 
sur  la  place  publique  ; il  ne  doit  pas  chercher  ses  sentiments  dans  les 
souvenirs  d'un  autre  âge,  il  doit  les  recueillir  dans  les  luttes  du  cœur 
et  de  l'esprit  qui  vibrent  en  lui  et  autour  de  lui. 

En  outre,  l'artiste  qui  dessine  des  cartons  destinés  à être  représentés 
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en  tapisserie  doit  avoir  un  contact  suivi  avec  les  ouvriers  chargés  de 
traduire  sa  pensée,  et  les  ouvriers  doivent,  par  un  apprentissage  heureux, 
arriver  à comprendre  le  sens  profond  des  idées  de  l’artiste  et  à lire  facile- 
ment son  œuvre.  Le  tisseur  qui  cherche  trop  les  nuances  de  son  modèle 
ne  peut  donner  qu'un  travail  haché  et  timide,  et  c'est  là  un  des  grands 
défauts  des  tapisseries  modernes.  C'est  pour  cela  que  Colbert  avait 
voulu  créer  aux  Gobelins  une  école  d'art  ; il  est  vrai  que  cette  école  a 
fini  par  déborder  et  par  perdre  les  Gobelins. 

Rappelons  les  lignes  de  l’édit  de  la  fondation  des  Gobelins  : « La 
manufacture  des  tapisseries  a toujours  paru  d'un  si  grand  usage  et  d'une 
utilité  si  considérable,  que  les  Etats  les  plus  abondants  en  ont  cultivé  les 
établissements  et  attiré  dans  leurs  pays  les  ouvriers  les  plus  habiles,  par 
les  grâces  qui  leur  ont  été  faites.  » 

Je  ne  sais  pas  quelles  « grâces  » on  offre  aujourd’hui  aux  artisans  ; 
mais  il  est  certain  que  les  artistes  jeunes  et  modernes  dans  la  vraie 
acception  du  mot,  sont  rebutés.  Or,  nous  sommes  des  modernes,  nous 
voulons  de  la  vie  moderne;  au  nom  de  la  véritable  tradition,  nous 
repoussons  les  pastiches  du  passé  et,  sans  avoir  la  cruauté  de  trop 
insister  sur  ce  fait,  cependant  évident,  que  nos  aïeux  riraient  bien  s’ils 
voyaient  leurs  faits  et  gestes  interprétés  de  la  sorte,  nous  demandons 
que  la  tapisserie  du  xxe  siècle  soit  de  son  temps,  comme  celles  du  xv% 
du  xvne  et  du  xvme  étaient  du  leur  : ce  n'est  pas  prétention  excessive. 
Craignons  que  la  postérité  n'applique  un  jugement  dur  aux  fauteurs  de  ces 
erreurs,  en  adressant  à l'industrie  tapissière  le  mot  si  tendrement  mélan- 
colique de  notre  cher  Carrière  : « On  ne  sut  pas  profiter  de  son  génie.  » 

C’est  pour  aider  à cette  lutte,  toute  de  logique,  que  le  Musée  a 
ouvert  un  concours  dont  le  sujet  est  un  carton  de  tapisserie  conçu  d’une 
manière  exclusivement  moderne. 

Les  efforts  de  peintres  tels  que  Chéret,  Henri  Martin,  Henri  Rivière, 
sont  restés  lettre  morte,  et  de  pareils  dénis  de  justice  — le  mot  n'est  pas 
trop  fort  — ne  sont  pas  un  encouragement  pour  la  nouvelle  génération 
qui  surgit.  Mais  les  jeunes  aiment  la  lutte  et  ne  calculent  pas  les  diffi- 
cultés; nous  espérons  donc  les  voir  répondre  à notre  appel  : et  la  haute 
personnalité  des  membres  du  jury  est  garante  du  sérieux  et  de  l'indé- 
pendance du  jugement  qui  sera  rendu. 

Arthur  Sambon. 
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PROGRAMME  DU 


CONCOURS1 


SU  J ET 

Le  Carton  d’une  décoration  inédite,  formant  sujet  complet, 
avec  ou  sans  bordure,  et  destiné  à être  reproduit  en  tapis- 
serie, comme  tenture  murale  fixe  ou  flottante  pour  un  salon. 

CONDITIONS 

i°  Toute  latitude  est  laissée  aux.  concurrents  pour  le  choix  et  la  composition  du  sujet 
(personnages,  paysages,  animaux,  flore  ou  ornementation  stylisée),  sous  la  condition  que  ce 
sujet,  tant  dans  son  ensemble  que  dans  ses  détails  ornementaux,  ne  présentera  aucun  pastiche 
des  styles  anciens  et  s’inspirera  uniquement  des  tendances  artistiques  modernes,  des  idées  et 
des  nécessités  architecturales  contemporaines. 

Cette  condition  est  rigoureusement  éliminatoire. 

2°  Les  cartons  devront  être  exécutés  en  couleurs  (huile,  aquarelle,  pastel,  gouache,  etc.), 
sur  papier  doublé  de  toile,  sur  toile  à peindre  ou  sur  étoffe,  au  gré  des  concurrents. 

Les  sujets  pourront  être  exécutés  en  leur  entier  ou  seulement  en  partie,  mais  en  tout  cas 
à la  grandeur  exacte  de  l’exécution  en  tapisserie,  et  à condition  que  le  carton,  total  ou  partiel, 
soit  tendu  sur  un  châssis  dont  les  dimensions  ne  devront  jamais  excéder  2m  20  de  hauteur  sur 
im  5o  de  largeur. 

RÉCOMPENSES 

Un  Objet  d’  art  de  la  Manufacture  nationale  de  Sèvres,  offert  par  M.  le  Sous-Secrétaire 
d’État  aux  Beaux-Arts,  et  une  Somme  de  500  Francs,  offerte  par  le  Musée. 

Une  Médaille  d’Argenf,  offerte  par  le  Musée,  et  une  Somme  de  200  Francs,  offerte 
par  M.  E.  Guilhou,  collectionneur. 

Une  Médaille  d’Argenf,  offerte  par  le  Musée , et  une  Somme  de  200  Francs,  offerte 
par  M.  R.  Jameson,  collectionneur. 

Une  Médaille  de  Bronze,  offerte  par  le  Musée,  et  une  Somme  de  100  Francs,  offerte 
par  un  abonné. 

Le  nombre  des  mentions  avec  médailles  de  bronze  est  laissé  à l’appréciation  du  J ury. 

R ÈG  L EM ENT 

Les  envois  doivent  nous  parvenir  sans  nom  d’auteur. 

Une  devise  placée  sur  le  carton  sera  reproduite  sur  une  enveloppe  cachetée,  déposée  en 


1.  Nous  sommes  heureux  d'adresser  tous  nos  remerciements  à toutes  les  personnes,  artistes, 
écrivains  et  collectionneurs  qui  ont  bien  voulu  coopérer  d'une  manière  effective  à l’organisation 
de  ce  concours  et  en  particulier  à M.  le  Sous-Secrétaire  d’Etat  aux  Beaux-Arts,  qui  a tenu  à 
montrer  aux  concurrents  tout  l’intérêt  qu’il  portait  a ce  projet.  — N.  D.  L.  R. 
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même  temps  que  l’envoi  et  dans  lcquelle  l'auteur  mettra  ses  nom,  prénoms,  profession  et 
adresse.  Cette  enveloppe  ne  sera  ouverte  qu 'après  l’attribution  des  récompenses  par  le  Jury. 

N.  B.  — Le  Musée  décline  toute  responsabilité  en  cas  d’accidents  quelconques,  y compris 
l'incendie. 

CLOTURE 

Les  envois  porteront  la  mention  « Concours  du  Musée  » et  devront  être  déposés  aux 
bureaux  du  Musée,  1 3,  rue  Saint-Lazare,  à Paris,  le  mardi  1 6 avril  i goy , de  2 heures  à 5 h.  1/2. 

EXPOSITION 

Une  exposition  publique  des  cartons  aura  lieu  à une  date  et  en  une  salle  dont  la  désigna- 
tion sera  faite  aux  concurrents  au  moment  de  la  remise  de  leurs  projets. 

Les  concurrents  devront  faire  reprendre,  après  l’exposition,  leurs  envois  à leurs  frais,  au 
siège  de  cette  exposition. 


JURY 

Président:  M.  GEORGES  BERGER,  député,  membre  de  l’Institut, 
président  de  l’Union  Centrale  des  Arts  Décoratifs. 


Edme  Couty,  peintre  décorateur. 

René  Jean,  bibliothécaire  de  l’Union  Cen- 
trale des  Arts  Décoratifs. 

Frantz  Jourdain,  président  du  Salon  d'Au- 
tomne. 

Ernest  Laurfnt,  peintre. 

Maciet,  vice-président  de  l'Union  Centrale 
des  Arts  Décoratifs. 

Henri  Martin,  peintre. 

Roger  Marx,  critique  d’art. 


Metman,  conservateur  du  Musée  des  Arts 
Décoratifs. 

Eugène  Morand,  peintre,  conservateur  du 
Dépôt  des  Marbres. 

Henri  Rivière,  peintre  et  graveur. 

Arthur  Sambon,  directeur  de  la  revue  d'art 
le  Musée. 

Ceorges  Toudouzf,  rédacteur  en  chef  de  la 
revue  d’art  le  Musée. 

Valentino,  chef  du  service  de  l’Enseignement 
et  des  Manufactures  Nationales  au  Sous- 
Secrétariat  d’Etat  des  Beaux-Arts. 


Pour  tous  renseignements,  s'adresser  par  lettre  à MM.  Arthur  SAMBON, 
Directeur,  et  Georges  TOUDOUZE,  Rédacteur  en  chef  du  “MUSÉE",  13,  rue 
Saint-Lazare,  Paris  (9e). 


iMgMM 
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On  demande  des  réformes. 

A la  suite  de  l'article  publié,  en  tête  de  notre  dernier  numéro,  sur 
l'Art  national  au  Louvre,  nous  avons  eu  cette  joie  de  voir  de  nombreux 
écrivains  et  artistes  abonder  avec  énergie  dans  le  même  sens  que  nous. 
Nous  nous  faisons  un  plaisir  de  publier  ici,  en  tête  des  premières  lettres 
qui  nous  sont  parvenues,  trois  véritables  articles  de  fond  que  nous  ont 
adressés  Frantz  Jourdain,  Paul  Adam  et  Maxime  Maufra. 

D'autres  opinions  nous  étant  annoncées,  nous  attendons,  pour  for- 
muler en  ordre  les  desiderata  des  artistes  en  un  nouvel  article,  notre 
prochain  numéro. 

La  Direction. 


II 

L’Enseignement  par  un  musée  bien  compris. 

L’incohérence  qui  règne  en  maîtresse  tyrannique  au  musée  du 
Louvre  me  paraît  parfaitement  logique;  elle  est,  en  somme,  la  consé- 
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quence  de  la  direction  donnée  aux  études  artistiques  en  France.  L'état 
d'esprit  qui  sévit  d’un  côté  de  la  Seine,  dans  l'ancien  palais  des  rois, 
existe,  mais  d’une  façon  même  bien  plus  accentuée,  sur  l’autre  rive,  à 
l’Ecole  des  Beaux-Arts,  où  l'art  français  est  honoré  du  plus  complet, 
du  plus  humiliant  dédain  : Pierre  de  Montreuil  et  Gabriel,  Jean  Juste 
et  Houdon,  Le  Nain  et  Fragonard,  sans  parler  des  génies  modernes, 
sont  non  pas  méprisés,  mais  inconnus  rue  Bonaparte,  où  l’on  cher- 
cherait vainement  un  moulage  de  Clodion  et  une  esquisse  de  Lancret. 

Il  ne  faut  donc  pas  en  vouloir  aux  conservateurs  qui,  tout  en  jouis- 
sant d’une  liberté  hypocrite,  ont  les  mains  moralement  liées  et  n'oseront 
jamais  modifier  la  situation  lamentable  dont  vous  vous  plaignez  avec 
tant  de  bon  sens.  Rappelez-vous  que  M.  Bénédite,  s’étant  permis  un 
jour  de  réunir,  en  une  exposition  temporaire,  quelques  sculptures  de 
Rodin  et  plusieurs  lithographies  de  Toulouse-Lautrec,  fut  brutalement 
rabroué  par  un  peintre  en  habit  vert,  qui  le  mit  en  demeure  de  ne  plus 
recommencer  de  pareils  essais.  Au  Louvre,  ce  serait  pire. 

11  n’y  a donc  aucun  changement  à espérer  à la  situation  actuelle. 

Si  les  Chambres  votaient  jamais  la  séparation  de  l’Institut  et  de 
l’Etat,  rien  ne  deviendrait  pourtant  aussi  facile  que  de  mettre  en  lumière 
notre  art  national  et  d'imiter,  en  somme,  tous  les  musées  du  monde, 
depuis  Florence  jusqu’à  Amsterdam,  où  la  place  prépondérante  est 
réservée  aux  artistes  autochtones. 

Dans  le  cas  où  une  révolution,  bien  peu  probable,  hélas  ! s’opérerait 
dans  un  milieu  si  éminemment  réfractaire  à la  moindre  modification, 
je  crois  qu’il  serait  intéressant  de  se  placer  avant  tout  sur  le  terrain 
pour  ainsi  dire  pédagogique  et  chercher  à rendre  claire  et  précise  au 
public  une  étude  qui  nous  paraît  très  simple,  uniquement  parce  que  la 
matière  nous  est  familière.  Un  classement  méthodique  guiderait  le 
passant,  l'instruirait,  lui  ouvrirait  l’intelligence,  lui  indiquerait  promp- 
tement la  caractéristique  d'une  époque  et  lui  rendrait  plus  de  services 
que  de  nombreuses  conférences. 

Mais  surtout  qu'on  se  préoccupe  de  préparer  des  salles  claires  et 
dépourvues  de  ces  insanités  exaspérantes  et  ruineuses,  qu'une  certaine 
école  d'architectes  appelle  de  l’ornementation,  amas  de  pilastres,  de 
consoles,  de  cartouches  et  de  sculptures,  qui  forment  un  cadre  horrible 
à des  objets  d'art  et  qui  empêchent  d'utiliser  les  surfaces  unies  des 
murs.  Au  musée  des  Arts  Décoratifs,  M.  Redon  a produit,  sous  ce 
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rapport,  le  chef-d'œuvre  du  genre,  et  c'est  cet  exemple-là  qu’il  faut 
éviter  de  suivre  avec  terreur.  Un  véritable  artiste  affirmera  autant  son 
talent  par  le  choix  d'un  ton  rare  et  fin,  capable  de  mettre  en  valeur  un 
tableau,  que  par  la  pénible  exhibition  de  motifs  ramassés  un  peu  partout 
et  copiés  sans  goût  ni  discernement. 

Que  les  organisateurs  dotent  ainsi  notre  fastueux  musée  d'un  aspect 
vivant  dont  il  est  actuellement  bien  dépourvu.  Pourquoi  ne  pas  mêler 
la  peinture  à la  sculpture  et  à la  décoration?  La  foule  comprendra  plus 
nettement  la  psychologie  du  xvme  siècle,  si  une  toile  de  Watteau,  entre 
autres,  est  accrochée  à un  lambris  finement  sculpté,  au-dessus  d’un 
meuble  de  Riesener,  entre  deux  torchères  deCaffiéri.  Quel  passionnant 
et  merveilleux  voyage  on  entreprendrait  dans  l’art  français,  en  suivant 
des  galeries  organisées  avec  tact  et  érudition,  où  l'on  pourrait  suivre 
les  transformations  de  nos  tendances,  de  nos  styles,  de  notre  idéal  tou- 
jours renouvelé,  mais  restant  quand  même  sous  la  domination  des 
qualités  si  spéciales  et  si  brillantes  de  notre  race!  Que  de  comparaisons 
fructueuses!  Que  de  ressemblances  inattendues!  Que  de  mystérieuses 
similitudes  entre  des  manifestations  paraissant  d’abord  diamétralement 
opposées  ! 

Je  souhaiterais  enfin  que  l'architecture,  maladroitement  et  injus- 
tement tenue  à l'écart,  ne  fût  plus  traitée  en  Cendrillon  et  reprit  le  rang 
qui  lui  est  dû.  Pour  prouver  l'admirable  cohésion  des  efforts  cérébraux 
et  l’indéniable  unité  de  l'art,  rien  ne  serait  probant  comme  de  placer  des 
projets  de  Mansart  et  de  Perrault  à côté  des  peintures  de  Lebrun  et  des 
sculptures  de  Puget.  Avec  un  musée  de  ce  genre,  commençant  aux 
Primitifs  et  finissant  avec  la  collection  Thomy-Thierry,  le  portrait  de 
Bertin  de  Vaux , i Enterrement  d’Ornans,  les  Étangs  de  Ville-d’Avray , 
et  l'Olympia,  nous  assisterions  à l'apothéose  d’un  art  peu  connu,  au 
fond,  et  qui  restera  pourtant  comme  une  des  plus  pures  gloires  de 
l’humanité,  un  art  d'une  variété  infinie,  d'une  personnalité  unique,  d’une 
clarté  lumineuse  et  d'une  logique  rigoureuse,  un  art  sincère,  probe, 
original,  pondéré,  noble,  puissant  et  fort,  un  art  qui  n'a  jamais  démérité, 
quoi  qu'en  disent  d'aveugles  sectaires,  et  dont  la  constante  gestation 
impose  au  monde  l'admiration  et  le  respect. 

Mais  ce  musée  rêvé,  quand  donc  le  verrons-nous  ? 


Frantz  Jourdain. 
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III 

Le  Musée  idéal  de  l’art  français. 

J'approuve  fort  une  campagne  dirigée  contre  la  pitoyable  instal- 
lation des  œuvres  que  le  Louvre  possède.  Voici  les  métamorphoses  que 
je  proposerais. 

D’abord,  dans  la  salle  du  xvne  siècle,  par  exemple,  celle  des  Poussin, 
arranger  avec  goût  les  meubles  de  Boule,  alignés  ailleurs  comme  chez 
un  tapissier  de  sixième  ordre.  Joindre  à cela  les  statues  de  la  même 
époque,  absurdement  massées  avec  d'autres  qui  ne  leur  sont  point 
parentes.  Dans  la  même  salle,  exposer  les  dessins  du  temps.  De  même 
pour  le  xviii0.  Transporter  le  secrétaire  de  Louis  XV  dans  la  salle  de 
l’Embarquement  pour  Cythère , y monter  les  statues  de  l’époque.  Agir 
ainsi  pour  le  xvi°  siècle.  Relever  du  Garde-Meuble  les  tapisseries  des 
Gobelins  qu’on  y garde  roulées  (!),  pour  les  battre  une  fois  par  an,  et 
les  unir  aux  ensembles  de  leur  ère. 

En  un  mot,  il  faudrait  reconstituer  avec  les  bijoux,  les  meubles 
épars  dans  les  ministères  et  ailleurs,  des  salons  du  xve,  x\T,  xvne  et 
xvme  siècles.  Nous  avons  de  quoi  combiner  le  plus  magnifique  musée 
du  monde.  L’art  religieux  devrait  également  avoir  ses  salles,  époque 
par  époque.  Et  si  ces  changements  s’accomplissent  un  jour,  malgré  la 
sottise  des  bureaucrates,  il  faudrait  écrémer  le  tout  pour  reconstituer  le 
Versailles  du  xvme  intégralement,  pour  faire  le  temple  de  la  Révolution 
au  Panthéon  avec  les  pièces  dispersées  à Carnavalet,  au  musée  d'artil- 
lerie, à Versailles  même. 

Rien  de  plus  laid,  de  plus  absurde,  que  de  masser  les  statues  ici, 
les  tableaux  là,  les  meubles  ailleurs.  Méthode  barbare  de  boutiquier  ou 
de  pion  classificateur  ! Quelles  merveilleuses  salles  Empire  avec  la 
peinture  de  David  et  du  baron  Gérard,  les  meubles  acajou-cuivre 
abîmés  et  souillés  dans  les  antichambres  de  ministère  où  ils  voisinent 
d’habitude  avec  les  chaises  dorées  genre  Belloir,  affreuse  production  du 
second  Empire. 

Mais  personne  ne  semble  souffrir  de  ces  hideux  accouplements. 
Depuis  vingt  ans  on  proteste,  sans  rien  obtenir.  C'est  à désespérer. 


Paul  Adam. 
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IV 

La  véritable  École  des  Beaux-Arts. 

Certes,  il  faudrait  de  grandes  réformes,  pour  « mettre  en  état  » le 
Louvre,  si  je  puis  me  permettre  cette  commune  expression. 

Ce  fut  le  chaos  et  si,  depuis  quelques  années,  on  a tenté  des  arran- 
gements plus  précis  que  les  groupements  des  écoles,  puis  des  peintres, 
il  y a encore  fort  à faire  pour  rendre  la  visite  plus  méthodique  et  par 
suite  plus  instructive. 

Le  musée  étant  la  véritable  Ecole  des  Beaux-Arts,  je  voudrais 
qu'avec  les  œuvres  peintes  ou  plus  généralement  définitives  des  artistes, 
il  y ait,  réunis  à elles,  des  esquisses,  des  projets,  qui  seraient  en  quelque 
sorte  le  schéma  de  chaque  artiste.  Là,  les  jeunes  gens  et  chacun  verraient 
que  par  des  moyens  divers  les  résultats  identiques  du  Beau  ont  été 
obtenus.  Ce  serait  le  guide  le  plus  sûr,  puisqu’il  ne  conseillerait  nulle 
règle,  nul  type  comme  devant  être  l’unique.  Cela  devrait  exister  dans 
tous  les  musées,  et  lorsque  l'on  ne  pourrait  avoir  seuls  les  originaux, 
des  maquettes  ou  études  photographiques  seraient  là  pour  les  rem- 
placer. 

C'est  vous  dire  combien  je  suis  partisan  de  voir  les  œuvres  des 
artistes  de  chaque  pays  réunies  en  un  seul  lieu,  afin  que  l’on  puisse  juger  de 
la  race,  du  tempérament  inhérent  à chaque  région.  A Paris,  l’école  fran- 
çaise doit  être  à la  place  d'honneur.  Elle  en  a tous  les  droits,  et  quand 
bien  même  ne  les  eût-elle  pas,  elle  doit,  avant  tout,  être  la  représenta- 
tive de  nous-mêmes,  Français.  On  doit  aller  voir  dans  chaque  pays  les 
œuvres  des  artistes  qui  y travaillèrent,  y vécurent,  et  si  les  uns  et  les 
autres  peuples  possèdent  d’autres  richesses  que  celles  des  leurs,  elles  ne 
doivent  y figurer  qu'à  côté,  c'est  par  erreur  qu’elles  sont  là.  Le  rayon- 
nement du  milieu  influe  autant  que  l’époque  sur  l’organisme  de 
l'activité. 

Voir  Rembrandt  à Amsterdam,  Velâzquez  à Madrid  et  Turner  à 
Londres  ou  Memling  à Bruges,  ça  n’est  pas  les  voir  de  la  même  manière 
qu'à  Paris.  L’air  ambiant  rayonne  et  scintille  plus  autour  d'eux  et  vous 
pénétrez  plus  intimement  dans  leurs  œuvres. 

Partout,  d’ailleurs,  vous  voyez  la  réunion  des  œuvres  des  artistes 
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nés  ou  ayant  résidé  dans  le  pays,  et  chez  nous,  nous  paraissons  avoir 
honte  de  montrer  nos  gloires,  les  croyant  inférieures  à celles  des  autres. 

Je  ne  comprends  pas  plus  que,  sous  de  fallacieux  prétextes,  on 
accepte  les  généreux  legs  avec  ces  clauses  de  réunion  de  la  collection 
de  M.  X...  en  une  seule  salle.  Un  musée  n'est  pas  un  assemblage  de 
collections  particulières  : il  suffirait  d indiquer  les  noms  des  donateurs, 
pour  satisfaire  l'amour-propre  humain  de  ces  braves  qui  remplacent 
ce  que  l'Etat  n’a  pas  voulu  ou  su  faire.  Et  puis  alors  le  plus  stupéfiant 
et  incohérent  fait  est  qu'au  musée  du  Luxembourg  on  paraîtra  glorifier 
nos  artistes,  montrer  leurs  œuvres  assez  bien  lorsqu'ils  vivent,  et  que, 
dès  qu'ils  sont  morts  et  aptes  à ce  que  ces  œuvres  rentrent  au  Louvre, 
elles  soient  jetées  dans  des  cachots  noirs  ou  au  grenier,  ou  dans  des 
coins  où  elles  semblent  cachées.  Non,  les  œuvres  des  artistes  de  chaque 
pays  doivent  être  aux  places  d’honneur,  et  à Paris  : les  Français. 

Que  seulement  soient  réunies  les  œuvres  de  nos  artistes  et  nous 
aurons  déjà  fait  un  pas.  Réunissez  les  Chardin,  les  Delacroix,  les  Corot, 
les  Millet,  Rousseau,  etc.,  et  vous  verrez.  Réunissez  les  Prudhon,  les 
David,  Ingres,  Vernct,  Wattcau,  Boucher.  Groupez  et  soyez  logiques  et 
tous  seront  convaincus  que  notre  école  est  digne  des  autres  et  des  plus 
grandes. 

M A X I M E M A U F R A . 


V 

Quelques  opinions  d’artistes. 

D'un  mot,  le  poète  Jean  Aicard  se  joint  à nous  : 

Votre  idée  me  paraît  excellente  de  tous  points  et  il  me  semble  qu'elle 
se  défend  fort  bien  elle-même.  Elle  est  de  celles  qui,  dès  qu’on  les 
énonce,  s’imposent...  Reste  à trouver  le  moyen  de  réalisation. 

Jean  Aicard. 

M.  Pierre  de  Bouchaud,  l’excellent  historien  de  la  Renaissance  italienne,  donne 
avec  juste  raison  comme  un  modèle  l’excellent  classement  du  Pavillon  de  Marsan  : 

Je  suis  avec  vous  de  tout  mon  cœur.  A mon  sens,  le  Musée  des 
Arts  Décoratifs  expose  avec  un  ordre  parfait  les  objets  d’art  susceptibles 
de  parler  à l'esprit  du  peuple.  Pourquoi,  dans  les  autres  collections 
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du  Louvre,  ne  prendrait-on  pas  pour  modèle  le  remarquable  arran- 
gement et  le  lucide  classement  dont  on  a usé  pour  les  Arts  Décoratifs  ? 

P.  de  Bouchaud. 

Notre  éminent  collaborateur  M.  Alfred  Bruneau  réclame  un  Louvre  bien  rangé 
au  nom  des  besoins  imprescriptibles  du  peuple  et  tout  le  monde  s'associera  à ses 
nobles  paroles  : 

Vous  avez  bien  raison.  Le  musée  du  Louvre  est  extraordinairement 
désordonné. 

Mon  dépit  de  ne  pouvoir  m’y  orienter  date  des  temps  lointains  de 
ma  jeunesse.  J’y  passais  alors  de  longues  journées,  demandant  à la 
peinture  de  me  faire  oublier  les  habituelles  formules  de  la  musique,  et 
je  pestais  déjà  violemment  contre  sa  trop  hasardeuse  organisation. 
J’enrage  encore  chaque  fois  que  j’y  vais.  Si  l’on  pense,  à juste  titre,  que 
l’art  est  le  meilleur  éducateur  des  âmes,  que  l’on  permette  donc  à tous 
d’en  saisir  aisément  sa  complète  signification;  qu’on  le  rende  accessible 
non  seulement  aux  snobs,  qui  n'y  comprennent  rien,  mais  au  peuple, 
plus  digne  de  lui;  qu’on  le  sorte  des  ténèbres  où  tant  de  tristes  gens  se 
plaisent  à le  cacher  et  à l’emprisonner! 

Votre  campagne  est  excellente  et  je  m’y  associe  de  grand  cœur. 

Alfred  Bruneau. 


M.  Léo  Claretie  pareillement  nous  approuve  : 

Tous  les  gens  de  goût,  amis  des  arts,  approuveront  et  encourageront 
votre  campagne,  en  vue  d’un  classement  logique  et  chronologique  des 
trésors  artistiques  français  que  renferme  le  musée  du  Louvre.  Tout  ce 
qui  peut  servir  à éclairer,  à relever,  à affermir  le  goût  populaire  et  à 
vulgariser  le  sens  de  la  beauté,  mérite  éloge  et  encouragement. 

Léo  Claretie. 

L’auteur  A' Aphrodite  donne,  lui  aussi,  sa  complète  adhésion  à notre  demande  de 
réformes,  et  nous  dit  : 

Mes  regrets  de  n’avoir  pu  répondre  plus  tôt,  et  toute  ma  sympathie 
à votre  nouvelle  campagne;  bien  vôtre 


Camille  Erlanger. 
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M.  Edmond  Frank,  en  termes  précis,  nous  donne  son  appui  en  demandant  un 
Louvre  rationnel  : 

Je  ne  puis  que  donner  mon  entière  adhésion  à la  campagne  dont 
votre  intéressante  Revue  prend  l'initiative,  pour  le  remaniement  des 
collections  françaises  du  Louvre.  Si  cette  réforme  se  réalise,  malgré  tant 
de  difficultés  matérielles  et  administratives,  — celles-ci  plus  redoutables 
encore  que  celles-là,  — un  signalé  service  sera  rendu  à l’histoire  de 
l’art  national  et  au  public. 

Sans  classification  rationnelle  (j'ose  à peine  exprimer  cette  vérité, 
tellement  elle  est  élémentaire),  il  n’y  a pas  à proprement  parler  de 
musée  ; il  y aune  sorte  de  capharnaüm  d'où  le  visiteur  ne  rapporte,  le 
plus  souvent,  avec  la  migraine,  que  des  notions  incohérentes  et  des  im- 
pressions confuses.  Aujourd'hui,  quiconque  veut  mettre  un  peu  d'ordre 
et  de  méthode  dans  une  visite  au  Louvre,  et  se  propose,  par  exemple, 
de  passer  en  revue  une  période  déterminée  ou  plusieurs  périodes  suc- 
cessives de  l'art  français,  se  voit  astreint  aux  plus  hasardeux  voyage  en 
zig-zag,  au  cours  desquels,  d'ailleurs,  il  ne  manque  pas  de  s’égarer. 
Quand  on  aura  devant  soi  une  route  bien  tracée,  quand  la  carte  topo- 
graphique d'un  des  plus  beaux  musées  du  monde  cessera  d'offrir  de 
déconcertantes  anomalies,  alors,  à parcourir  des  salles  et  des  galeries 
mieux  ordonnées,  on  trouvera  certainement  plus  d’agrément  et  plus  de 
profit. 

Puisse  ce  prodige  de  remaniement  s’accomplir  avant  la  fin  du 
vingtième  siècle  ! 

Edmond  Frank. 

Notre  collaborateur  Henri  Guerlin  proteste  avec  énergie  contre  les  erreurs  d’expo- 
sition qui  amèneront,  à bref  delai,  la  destruction  de  nombreux  chefs-d’œuvre  : 

Le  public  aurait  mauvaise  grâce  à prétendre  que  l'administration 
ne  met  pas  les  collections  du  Louvre  à sa  disposition  pleine  et  entière. 
Les  disparitions  qui  ont  été  récemment  constatées  indiquent  qu’elle  fait 
preuve,  au  contraire,  d'une  indulgente  bonhomie,  que  des  esprits  chagrins 
prennent  pour  une  absence  totale  de  surveillance. 

L’administration  pense  sans  doute,  et  elle  n’a  pas  tort,  que  les  larrons 
sont  des  amis  intelligents  des  œuvres  d’art  et  qu'ils  mettront  à les  loger 
une  sollicitude  qui  lui  manque  à elle-même.  Qu’un  bon  et  audacieux 
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voleur  se  dévoue  donc  enfin  et  qu’il  tâche  d’arracher  les  chefs-d’œuvre 
légués  par  Thomy-Thiéry  à la  destruction  qui  les  menace  à brève 
échéance.  Exposer  des  Dupré,  des  Rousseau,  dans  une  sorte  de  serre  où 
ils  ne  sont  bien  éclairés  en  aucune  saison,  où  les  chaleurs  torrides  de 
l’été  font  craqueler  les  terres  d'ombre  et  fondre  les  bitumes,  c’est  une 
véritable  aberration.  J'ai  vu  à peu  près  toutes  les  grandes  galeries  de 
l'Europe,  aucune  ne  me  paraît  aussi  mal  aménagée  que  le  Louvre.  Je 
souhaite  donc  au  Musée  de  réussir  dans  la  bienfaisante  campagne  qu'il 
entreprend. 

S'il  obtient,  par  exemple,  que  l'on  éloigne  du  Louvre  les  chances 
d’incendie,  tous  les  fervents  de  l'art  le  béniront. 

Henri  Guerlin. 


Le  compositeur  Henri  Maréchal  affirme  sa  nette  croyance  dans  les  affinités  ethno- 
logiques : 

Je  ne  puis  que  m’associer  très  chaleureusement  aux  idées  générales 
exposées  dans  votre  enquête  ; mais  je  ne  saurais  m’aventurer  sur  le 
terrain  pratique  des  progrès  à accomplir,  sans  faire  naître,  parmi  les 
lecteurs  du  Musée,  un  sourire  qui  ne  serait  que  trop  justifié! 

Que  viendrait  faire,  au  sujet  du  Louvre,  l’avis  d’un  musicien? 

En  vous  disant  donc  que  je  m'associe  de  tout  cœur  à votre  cam- 
pagne, c’est,  qu’à  mon  sens,  peinture,  sculpture  ou  musique,  gagnent 
à prendre  contact  avec  le  public  dans  une  classification  qui,  pour  lui, 
devient  un  enseignement  fécond,  par  la  comparaison,  la  vision  ou  l’au- 
dition de  la  marche  ascendante  ; or,  en  ce  qui  concerne  les  arts  plas- 
tiques, je  crois  avec  vous  que  rien  ne  saurait  mieux  atteindre  ce  but 
qu’un  groupement  par  ordre  chronologique  et,  surtout , ethnolo- 
gique. 

On  peut  alors,  sur  l'arbre  même,  mieux  comprendre  l'importance, 
la  signification  exacte  des  branches  qui  s’y  attachent  ; mieux  saisir  la 
raison  qui  fait  que  plus  la  floraison  s’élève  et  plus  elle  s’affine  sans 
jamais,  cependant,  pouvoir  — ni  devoir  — se  séparer  du  point  d’appui 
qui  lui  donne  la  vie  et  n'est  autre  que  la  nature. 

L’application  de  l’idée  que  vous  proposez  donnerait  certainement 
aux  collections  françaises  plus  de  valeur  encore  : je  m’étonnerais  donc 
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qu'une  telle  mesure  ne  reçût  pas,  a priori , l’approbation  de  l’adminis- 
tration des  Beaux-Arts. 

Restent  les  moyens  pratiques  de  réalisation  ; et  c'est  ici  que  je  me 
récuse  ! 

H . Maréchal. 

Le  peintre  des  Faucheurs  et  des  Quais  de  Toulouse  nous  dit  ceci  : 

Je  suis  entièrement  des  vôtres  et  j'approuve  énergiquement  toute 
tentative  pour  mettre  un  peu  d’ordre  parmi  les  collections  du  Louvre. 
Je  sais  bien  qu'on  va  immédiatement  nous  objecter  le  manque  de  place, 
mais  à cela  je  répondrai,  allant  plus  loin  que  vous  encore,  que  pour 
trouver  de  la  place  il  n’y  a qu’à  en  faire  ; car,  à mon  avis,  il  y aurait  au 
Louvre  une  bonne  moitié  des  œuvres  exposées  qu’il  faudrait  supprimer 
pour  obtenir  enfin  un  musée  réellement  beau.  Ces  œuvres  supprimées, 
on  en  ferait  un  autre  musée,  un  musée  de  documents,  un  musée  pour  les 
érudits,  les  archéologues,  les  historiens,  une  annexe  indispensable  il 
est  vrai,  mais  indépendante,  du  musée  d’art.  Alors  on  aurait  une  galerie 
de  belles  choses,  un  vrai  musée  ; je  demande  donc  de  l’ordre  et,  pour 
avoir  de  l'ordre,  je  demande  que  l’on  donne  de  l'air  aux  chefs-d'œuvre, 
en  écartant  les  documents. 

Henri  M a r t i n . 

Le  statuaire  Gustave  Michel  voit,  dans  le  remaniement  du  Louvre,  le  moyen  de 
rendre  lisible  à tous  la  vraie  tradition  : 

Je  crois  aussi  qu'il  y aurait  un  haut  intérêt  à présenter  rationnelle- 
ment les  beaux  exemples  qui  pourraient  formerait  Louvre  l'histoire  de 
l’art  français. 

Nul  autre  n’a  plus  de  droit  à cette  place,  à cette  faveur,  et  on  ne 
trouverait  peut-être  dans  aucun  autre  pays,  l’exemple  d’un  art  ayant  une 
continuité  à la  fois  aussi  suivie  et  aussi  variée. 

Chez  nous,  dans  l'architecture  et  la  sculpture  tout  au  moins,  la 
suite  est  presque  ininterrompue,  et  chaque  période  de  notre  histoire 
pourrait  être  traduite  par  ces  arts,  évocateurs  de  l’esprit  de  leur  temps, 
se  transformant  avec  lui,  tout  en  conservant  avec  les  autres  époques 
une  parenté  indéniable. 

Montrer  les  belles  œuvres  que  notre  musée  possède  dans  l'ordre 
historique  serait  non  seulement  d'un  excellent  enseignement  populaire, 
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mais  aussi  d’une  grande  utilité  pour  l'enseignement  artistique.  A l’époque 
troublée  que  nous  vivons,  où,  pour  se  donner  les  apparences  trompeuses 
d'une  fausse  personnalité,  tant  d'artistes  de  valeur  vont  chercher  leurs 
modèles  et  leurs  inspirations  dans  des  pays  lointains,  à des  époques 
reculées,  il  serait  bon  de  montrer  qu’il  y a une  tradition  française,  depuis 
les  imagiers  pour  le  Moyen-Age,  jusqu’à  Carpeaux  pour  le  second  Empire, 
tradition  qui,  sous  les  aspects  les  plus  divers,  ne  se  dément  pas;  et  que 
c'est  là  que,  probablement  encore,  il  y a plus  de  chances  de  trouver  un 
enseignement  et  des  exemples  nous  convenant. 

Mais  cela  est-il  possible  ? 

Pour  l'architecture  et  la  sculpture,  cette  lacune  est  en  partie  comblée 
par  le  musée  de  moulages  du  Trocadéro;  et  son  directeur  s’efforce  de 
l’organiser  le  plus  possible  dans  cette  voie,  en  donnant  la  plus  grande 
place  à l’art  national,  malgré  le  titre  de  Musée  de  Sculpture  comparée, 
alors  que  trop  d’éléments  font  défaut  pour  les  arts  étrangers. 

Puisse  votre  initiative  être  le  point  de  départ  d’une  prochaine 
organisation,  au  Louvre,  de  la  peinture  française. 

G.  Michel. 

M.J.  Péladan  saisit  l’occasion  d’élargir  encore  la  grave  question  soulevée  par  nous, 
en  y adjoignant  le  si  difficile  et  si  délicat  problème  de  l’entrée  payante  : 

J’approuve  fort  votre  projet  d’un  remaniement  des  musées  du 
Louvre,  mais  je  ne  le  borne  pas,  comme  vous,  au  groupement  de  l’école 
française. 

Il  est  scandaleux  que  le  Saint  Jean  de  Léonard  ne  soit  pas  au  Salon 
Carré,  non  plus  que  le  Couronnement  de  la  Vierge  de  Fra  Angelico  et 
la  Madone  de  la  Victoire  de  Mantegna. 

Vous  me  paraissez  ignorer  que  le  tourniquet  qu’on  avait  annoncé 
est  tout  prêt  et  qu'un  syndicat  d'intérêts  opine  toujours  pour  un  Louvre 
payant. 

Le  Musée  des  Arts  Décoratifs,  quoique  hospitalisé  dans  un  monu- 
ment national,  n’est  pas  gratuit. 

Or,  la  première  des  réformes  devrait  être  la  gratuité  du  Louvre  : 
elle  ne  se  trouvera  assurée  que  par  l'enlèvement  du  tourniquet  de 
M.  Berger. 

Après  cela,  je  suis  avec  vous,  totalement. 


PÉLADAN . 
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L'excellent  peintre  et  graveur  J. -F.  Raflaëlli  signale  au  passage,  comme  exemple, 
une  réforme  que  nous  soumettons  respectueusement  à M.  le  Sous-Secrétaire  d’Etat 
aux  Beaux-Arts  ; il  en  coûterait  si  peu  pour  la  réaliser  et  ce  serait  un  premier  pas  : 

Je  suis  débordé  de  travail,  mais  dans  des  études  sur  le  musée  du 
Louvre,  que  je  publie  dans  les  Annales , vous  trouverez  différentes  notes 
concernant  la  présentation  des  ouvrages  dans  notre  musée.  Je  demande 
entre  autres  choses  que  les  fresques  de  Luini  soient  présentées  dans  de 
l'architecture,  dans  de  la  pierre,  et  non  entourées  de  peluches  et  de 
velours  ! 

J. -F.  Raffaelli. 

Notre  distingué  collaborateur,  le  poète  et  critique  d’art  Léon  Riotor,  se  joint  à 
nous  en  proposant  un  projet  de  remaniement  que  nous  soumettons  à qui  de  droit  : 

L'idée  que  vous  émettez  sur  l’«  art  national  au  Louvre  » est  si 
expressive,  si  logique,  qu'il  semble  surprenant  qu’on  n'y  ait  pas  songé 

plus  tôt. 

Somme  toute,  bravo  ! elle  vient  à son  heure.  Le  grand  argument 
de  cet  intense  désordre  était  le  manque  de  place.  De  la  place,  en  voilà. 
Le  ministère  des  Colonies  va  déménager  rue  Oudinot,  le  Pavillon  de 
Flore  tout  entier  sera  libre. 

L’aile  du  bord  de  l’eau  du  palais  des  anciens  rois,  réunie  à celle 
des  Tuileries,  de  bout  en  bout,  depuis  la  colonnade  de  Perrault  jusqu'au 
jardin,  pourrait  être  consacrée  uniquement  à l'art  national  français, 
sinon,  pour  simplifier  le  déménagement  et  puisque  cette  aile  (partie  des 
Tuileries)  en  paraît  plutôt  dégarnie,  on  pourrait  y bloquer  tout  l’art 
étranger,  qui  laisserait  libre  le  pourtour  du  Louvre  proprement  dit,  aux 
deux  étages,  sur  la  place  Saint-Germain-l’Auxerrois  et  la  rue  de  Rivoli. 

En  se  subordonnant  à la  pensée  éducatrice,  on  observerait,  dans  le 
classement,  soit  l’ordre  chronologique,  très  précieux  pour  l'histoire,  soit 
l’ordre  par  périodes  ou  par  écoles,  qui  permet  mieux  les  appréciations 
philosophiques.  Il  faudrait  veiller  à la  plus  grande  simplicité,  à l’extrême 
facilité  de  compréhension. 

Bien  entendu,  les  sculptures,  l'archéologie,  les  choses  pesantes,  au 
rez-de-chaussée.  Pas  d’illogisme,  comme  celui  qui  place  des  murs  sur 
le  plancher  du  premier  étage  (mission  Dieulafoy). 

Notre  art  national  doit  nous  inquiéter  avant  tout  autre.  Faire  place 
nette,  largement,  copieusement,  dans  un  endroit  déterminé  des  locaux, 
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y procéder  au  classement  rationnel  de  nos  richesses,  celles  que  nous 
connaissons  et  celles  qui  croupissent  dans  les  greniers.  Qu’il  n'y  ait 
qu’à  entrer,  à suivre,  que  l’histoire  de  notre  art  se  déroule  sous  nos 
yeux.  Voilà  l’œuvre... 

C’est  difficile,  ce  n’est  pas  impossible.  Il  faut  seulement  un  conser- 
vateur actif  et  tenace,  même  violent,  qui  veuille... 

Léon  Riotor. 

Le  romancier  Saint-Georges  de  Bouhélier  donne  en  exemple,  au  Louvre,  les 
musées  étrangers  : 

Le  moindre  petit  musée  de  Hollande  est  à coup  sûr  plus  agréable  à 
visiter  que  ce  Louvre  énorme,  où  pourtant  les  chefs-d’œuvre  abondent, 
mais  dans  un  tel  tohu-bohu  que  leur  vue  en  est  lassante.  Je  me  rappelle 
avoir  joui  à La  Haye  et  à Amsterdam  de  toutes  les  délices  d’une  exquise 
contemplation;  c'est  que  là  les  salles,  dès  l’abord,  sont  d’un  aspect  qui 
dispose  à l’étude,  au  recueillement  et  à l’étroite  songerie,  et  que  l’on  n’y 
voit  de  peintures  que  dans  un  ordre  infiniment  plaisant.  Mais  le  Louvre, 
en  effet,  se  présente  comme  une  suite  de  pièces  incohérentes  et  de 
collections  confuses.  Il  serait  bon,  comme  vous  le  dites  fort  bien,  que 
le  spectacle  en  fût  plus  harmonieux,  et  l’on  doit  souhaiter  qu’un  peu 
d’art  préside  à l’organisation  de  ces  admirables  richesses  de  l’art  humain, 
universel  et  national. 

Je  suis  donc  entièrement  avec  vous. 

Saint-Georges  de  Bouhélier. 

Le  statuaire  René  de  Saint-Marceaux  se  place  à un  point  de  vue  différent,  en 
donnant  son  approbation  à la  théorie  de  l’art  pour  l’art  : 

Si  je  pouvais  remanier  le  musée  du  Louvre,  je  commencerais  par 
placer  les  œuvres  que  je  préfère,  j’entends  celles  de  tous  les  âges  et  de 
tous  les  arts,  dans  quelques  salles  de  choix.  — Là  voisineraient  l’Homme 
au  j’erre  de  vin  et  la  souveraine  tête  égyptienne  en  calcaire,  — ces  deux 
récentes  acquisitions  — avec  V Embarquement  pour  Cythère. 

Mon  vœu  ne  se  réalisera  jamais,  car  les  classements  à outrance  sont 
aujourd’hui  de  mode.  11  me  faudra  donc  toujours,  pour  trouver  les 
objets  de  mes  admirations  dans  mes  visites  habituelles  du  dimanche, 
courir  docilement  aux  quatre  coins  du  Louvre. 
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Des  hommes  dévoués,  aidés  de  conseillers  officiels  et  officieux,  mul- 
tiplient leurs  efforts  pour  mettre  de  l’ordre  dans  le  legs  des  siècles,  afin 
de  le  faire  servir  à l'éducation  des  masses.  Pour  ma  part,  je  me  refuse 
à considérer  ces  chefs-d’œuvre  comme  ressortissant  au  matériel  scolaire 
et  leur  organisation  scientifique  — si  on  peut  employer  ici  ce  terme  — 
ne  m'importe  guère. 

L'âme  des  artistes  ignore  toute  règle.  Peut-être  l’émotion  provoquée 
par  la  vue  du  sublime  a-t-elle  besoin,  pour  devenir  créatrice,  d'un  peu 
d’inconnu  et  de  mystère. 

Votre  projet  de  remaniement  du  musée  me  laisse  donc  froid, 
malgré  la  perspective  attrayante  de  voir  notre  art  national  mieux  en 
vedette.  Mais  d’abord,  soyons  prudents,  évitons  autant  que  possible  de 
toucher  aux  belles  choses.  Chaque  déménagement  offre  un  danger. 

Nous  sommes  ingrats  envers  les  grandes  époques  de  barbarie.  Les 
merveilles  qu’elles  ont  enfouies  ont  gardé  un  divin  parfum,  grâce  aux 
retraites  obscures  où  elles  ont  longtemps  sommeillé.  Que  d’œuvres 
admirables  sont  aussi  parvenues  jusqu'à  nous,  protégées  par  le  peu 
d'intérêt  qu'elles  provoquaient.  Je  ne  suis  pas  persuadé  qu’une  conser- 
vation très  intelligente  et  très  inquiète,  s'exerçant  pendant  des  milliers 
d’années,  puisse  donner  un  pareil  résultat.  Quel  danger  formidable  n’y 
a-t-il  pas  encore  de  grouper  nos  plus  rares  trésors  sur  un  point  unique, 
pour  notre  commodité  égoïste.  En  rencontrant  souvent,  dans  les  galeries 
du  Louvre,  certains  personnages  aux  regards  haineux,  il  me  vient  une 
crainte  affreuse... 

Pardonnez-moi  d’avoir  répondu  très  incidemment  à votre  question. 

R.  de  Saint- M arceaux. 


LE  MUStE.  — IV. 


4 


DOCUMENTS  D’ART 


I 

Le  Satyre  dansant  de  la  Collection  Walters1 


Après  l’art  sévère  du  siècle  de  Phi- 
dias, enveloppant  les  formes  humaines 
de  la  sérénité  puissante  que  la  Grèce 
héroïque  donnait  à ses  dieux,  vint, 
avec  Praxitèle,  le  règne  de  la  grâce  et 
du  sensualisme  idéalisé,  avec  Lysippe 
celui  de  l’exaltation  idéo-réaliste  des 
formes  humaines,  avec  Scopas  l’intense 
émotion  de  l’âme  ; puis,  sous  des 
influences  multiples  et  étrangères, 
arrivèrent  successivement  les  expres- 
sions fougueuses,  la  douce  tristesse, 
qui  trouva  un  si  grand  écho  dans  l’art 
chrétien,  encore  des  essais  de  philo- 
sophie artistique  ; et,  pareils  à ces 
nuages  qui,  poussés  par  le  vent, 
changent  constamment  de  forme,  les 
aspects  de  la  sculpture  antique  se 
multiplient  et  se  métamorphosent  si 
rapidement  que  l’historien  a de  la 
peine  à en  délimiter  les  phases. 

Mais,  parmi  les  exagérations  de 
forme  et  de  pensée  qui  pullulent  au 
11e  siècle  avant  J.-C.,  se  fait  jour  un 
art  simple,  joyeux  et  tendre,  spirituel 
et  léger,  curieux  des  attitudes  neuves 
et  des  contrastes  piquants.  11  est  sé- 
paré de  l’art  de  Phidias  par  la  même 
distance  qui  sépare  l’art  français  du 
xvme  siècle  de  l’art  du  xvie;  il  ne  faut 
pas  lui  demander  les  grandioses  con- 
x.  Planche  I. 


ceptions  de  sculpture  architecturale  de 
l’âge  des  luttes  héroïques,  mais  le  sou- 
rire charmeur  d’une  époque  de  jouis- 
sance et  de  mollesse. 

Il  nous  est  donné  de  faire  connaître 
une  nouvelle  statuette,  offrant,  dans 
toute  sa  fraîche  saveur,  le  sentiment 
de  joyeuse  bonhomie  qui  anime  les 
œuvres  sincères  des  11e  et  icr  siècles 
avant  J.-C.  C’est  un  jeune  satyre 
dansant,  statuette  en  bronze  trouvée 
en  Italie  et  mesurant  41  centimètres, 
qui  fait  partie  de  l’admirable  collection 
de  M.  Walters. 

La  danse  possède  de  grands  attraits 
pour  l’art  hellénistique,  comme  la 
lutte  était  l’inspiratrice  des  artistes  du 
vc  siècle.  Il  est  vrai  que  la  danse  a été 
toujours  une  des  grandes  sources 
d’inspiration,  et  même  une  des  sources 
fondamentales.  L’art  de  la  danse  avait 
subi,  avec  les  changements  de  la  société 
antique,  des  transformations  radicales. 
Les  artistes  de  l’époque  hellénistique 
ne  pouvaient  pas  rester  indifférents  à 
la  grâce  légère  de  ces  danses  popu- 
laires, qui  étaient  en  vogue  à cette 
époque,  danses  sautillantes  et  tour- 
noyantes, où  les  formes  sveltes  de  la 
prime  jeunesse,  nues  ou  enveloppées 
de  fines  gazes,  étaient  animées  d’une 
vibration  intense,  d’un  frisson  volup- 
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Bronze  hellénistique  de  la  collection  Walters. 
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tueux  que  les  statuaires  ont  tenté 
d’exprimer.  Quelques  motifs  char- 
mants de  ces  danses  ont  été  fixés  d’un 
pinceau  rapide  sur  les  murs  de  Pompéï, 
d’autres  nous  sont  connus  par  des 
bas-reliefs,  des  statuettes  en  marbre 
et,  surtout,  par  les  figurines  en  terre 
cuite  de  Tanagra  et  de  Myrina.  La 
danse  est  alors  une  passion  dominante, 
et  on  dirait  qu’il  pousse  des  ailes  aux 
amours  et  à Psyché  uniquement  pour 
leur  permettre  de  mieux  danser. 

Le  jeune  satyre  que  nous  publions 
semble  s’arrêter,  dans  une  pause  de 
musique,  au  milieu  d’une  pareille 
danse  ; sa  bouche,  souriante,  paraît 
haleter,  ses  yeux  brillent  de  plaisir, 
ses  cheveux  ont  été  rejetés  en  arrière 
par  le  mouvement,  la  position  des 
jambes  indique  le  tournoiement,  et 
son  bras  gauche  abaissé,  avec  la  main 
étendue,  paraît  moins  contrebalancer 
le  geste  du  bras  droit  élevé,  que 
suivre  le  rythme  musical. 

Nous  avons  déjà  un  grand  nombre 
de  statuettes  représentant  des  satyres 
dansant  et  offrant  des  analogies  d’atti- 
tude avec  la  nôtre.  La  Bibliothèque 
nationale  en  possède  une  de  grandes 
dimensions,  publiée  par  M.  E.  Babelon 
dans  la  Ga\ette  archéologique  (année 
1886,  p.  3o6).  En  1 83 1 , on  a trouvé 
à Pompéï,  dans  la  Casa  del  Fauno, 
une  statuette  en  bronze  représentant 
un  satyre  dansant;  l’attitude  des 
jambes  est  la  même  que  celle  de  notre 
bronze,  et,  dans  plusieurs  détails,  il 
en  rappelle  la  facture.  Le  musée  de 
Berlin  possède  un  petit  bronze  repré- 
sentant un  satyre  imberbe  dansant',  le 

1.  A.  Furtwaengler,  Der  Satyr  jus  Pcrga- 
mon.  Vierzig.  Progr.  zum  Winckelmannsfeste, 
Berlin,  1880,  pl.  I. 


bras  droit  levé  au-dessus  de  la  tête  et  le 
bras  gauche  abaissé, portant  une  nébride. 

MM.  E.  Pottier  et  S.  Reinach  ont 
publié  une  statuette  en  terre  cuite 
représentant  un  satyre  jeune  et 
imberbe,  dansant  et  portant  Dionysos 
enfant  sur  son  bras  relevé  '. 

Les  artistes  du  u°  siècle  avant  J.-C. 
se  plaisent  à représenter  leurs  figures 
avec  les  bras  détachés  du  corps  et 
souvent  levés  au-dessus  de  la  tête;  ce 
geste  leur  permet  de  donner  dans 
toute  leur  vigueur  les  détails  du  torse, 
et  ils  aiment  le  fin  modelé  où  la 
lumière  s’arrête,  caressante.  Notre 
statuette  est  un  exemple  excellent  de 
cette  recherche  de  la  forme,  recherche 
qui,  poussée  trop  loin,  devait  être 
fatale  à l’art  grec. 

Plusieurs  fragments  de  statuettes  en 
terre  cuite,  provenant  d’Asie-Mineure, 
nous  offrent  un  type  de  tête  identique 
à celui  de  notre  bronze,  et  nous  avons 
probablement  devant  nous  un  ouvrage 
asiatique  du  11e  ou  du  ier  siècle  avant 
J.-C.  Le  modelé  en  est  moelleux,  la 
ligne  sobre  et  ferme,  les  détails 
sont  d’une  heureuse  conception;  par 
exemple  celui  de  la  main  gauche, 
indiquant  la  dernière  mesure  musicale, 
est  en  parfaite  harmonie  avec  le  geste 
de  mouvement  ralenti  que  l’artiste 
a voulu  exprimer. 

Nous  avons  ainsi  la  fugitive  impres- 
sion de  deux  phases  diverses,  le  mou- 
vement rapide  et  rythmé  auquel  se 
livrait  le  jeune  satyre,  et  le  repos  qui 
succède  : la  transmission  est  saisie  avec 
discernement  artistique,  de  manière  à 
donner  une  forte  sensation  de  vie  et  de 
jeunesse. 

A . S A m b o N . 

1.  Terres  cuites  Je  Myrina,  pl.  XXVI,  iet2. 
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Saint-Sulpice  de  Favières  est  à qua- 
rante kilomètres  au  sud  de  Paris,  entre 
Dourdan,  capital  du  Hurepoix,  et  Arpa- 
jon,  jadis  Granges- les-Chastres.  Le 
site,  entouré  de  forêts  et  de  rocs,  do- 
mine une  mélancolique  immensité. 
Par  delà  les  monts,  l’église  apparaît, 
dressant  son  unique  tour  dans  le  ciel. 
Autour  d’elle,  çà  et  là,  émergent 
quelques  pittoresques  châteaux. 

Les  origines  de  cetie  localité  de- 
meurent assez  obscures.  Les  grottes  de 
la  Briche  abritèrent  des  troglodytes  ; 
on  a trouvé  des  silex  taillés  aux  Émon- 
dants, des  polissoirs  de  l’àge  de  pierre. 
A Souzy,  lieu  dit  la  Cave  Sarrazine,  non 
loin  de  la  voie  romaine  qui  franchissait 
la  vallée,  subsistent  les  vestiges  d’une 
villa  du  temps  d’Auguste,  l'on,  disciple 
de  saint  Denis,  fut  martyrisé  au  mont 
Ceber  par  une  légion  de  la  Louve. 

La  chronique  religieuse,  la  seule  qui 
nous  guide,  révèle  qu’au  vne  siècle  Sul- 
pice,  archevêque  de  Bourges,  traversa 
cet  endroit,  dont  l’unique  culture  con- 
sistait en  « févières»  et  qu’il  y opéra  des 
miracles.  Un  pèlerinage  lîorissant  vint 
visiter  les  reliques  du  thaumaturge, 
si  bien  qu’au  xne  siècle,  selon  les  ar- 
chives du  prieuré  de  Longpont,  le  nom 
de  Sulpice  fut  ajouté  à celui  de  Favières. 
La  basilique  dont  nous  visitons  les 

i . Les  planches  I et  II  qui  illustrent  cet  article 
sont  des  photographies  de  notre  collabora- 
teur, l’ingénieur  F.  Martin-Sabon. 


restes  ne  tarda  pas  à remplacer  la 
modeste  chapelle  d’alors,  trop  étroite 
pour  les  voyageurs.  Une  porte  romane, 
sur  la  place,  indique  encore  aujour- 
d’hui le  bâtiment  d’hospice. 

Favières  dépendait  de  la  châtellenie 
de  Montlhéry,  parmi  les  tenanciers 
de  laquelle  on  cite  Arraud  du  Ches- 
nay  au  xme  siècle,  Antoine  Dubourg 
sous  François  Ier,  Claude  Daubray  au 
xvne  siècle.  Cependant,  dès  1481, 
Chariot  de  Brichanteau,  seigneur  de 
Cranges-les-Chastres  (Arpajon)  et  de 
Basville,  minuscule  fief  dont  le  nom 
apparaît  en  1206,  possédait  une  allé- 
geance à Saint  « Soupplice  » « qui  sou- 
lait  valoir  quatre  livres  de  menus  cens 
et  70  arpents  de  bois».  En  1 559, 
Charles  de  Lamoignon,  issu  d’une 
famille  du  Nivernais,  achète  Basville. 
L’aîné  de  ses  vingt  enfants  y construit 
un  château  et  agrandit  le  domaine. 
Son  aîné  à lui-même,  Guillaume,  pre- 
mier président  au  Parlement  de  Paris, 
s’éprend  de  l’endroit,  y attire  les  muni- 
ficences royales,  et  aussi  tout  ce  que 
l’éloquence  et  la  poésie  comptaient 
d’illustre  : Boileau-Despréaux,  qui  le 
peint  dans  son  Lutrin  sous  le  nom 
d’Ariste,  et  compose  en  ces  réduits 
sylvestres  la  plupart  de  ses  épitres; 
les  PP.  Bourdaloue,  Rapin,  rimeur 
latin  Des  Jardins , Daniel  Huet,  Jean 
Commire,  Dominique  Bouhours,  Jean 
de  Santeuil,  Fléchier,  Pierre  Nicole, 
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saint  Vincent  de  Paul,  Guy  Patin, 
Perron  de  Langres,  auteur  d'Anaslase 
de  Marcoussis,  Mme  de  Sévigné.  Par 
lettres  patentes  de  Louis  XIV,  en  1670, 
Saint-Sulpicc,  noté  comme  tenant  au 
duché  d’Estampes,  est  attaché  à Bas- 
ville  érigé  en  marquisat.  Et  la  bour- 
gade ressent  aussitôt  les  bienfaisants 
effets  de  son  nouveau  vasselage.  Line 
importante  maison,  de  vague  style 
Louis  XIII,  montre  encore  le  degré  de 
splendeur  auquel  elle  parvint.  Toute 
cette  région  d’ailleurs  vibre  au  souvenir 
des  Lamoignon. 

Supérieure  à son  cadre  rustique, 
l’église  qui  nous  occupe  n’a  donc  pas 
une  origine  monastique.  Commencée 
vers  i2âo  par  l’abside,  dans  un  go- 
thique large,  à ogive  ouverte,  elle  fut 
terminée  en  1 335  ou  environ.  Les  dif 
férentes  restaurations  qu’elle  a subies 
n’en  ont  pas  altéré  la  parfaite  unité. 
Toute  la  partie  supérieure,  incendiée 
il  y a deux  siècles,  est  à reconstruire, 
mais  sa  toiture  provisoire  en  bardeaux 
ne  la  dépare  pas.  Elle  a été  l’objet 
d’écrits  remarquables,  recherches,  étu- 
des et  précis,  parmi  lesquels  il  con- 
vient de  citer  celui  de  l’abbé  Bouillet, 
inspiré  il  est  vrai  par  la  brochure  que 
M.  Patrice  Salin  publia  en  1 865 , par 
■es  descriptions  de  l’abbé  Lebœuf  et 
aussi  par  les  leçons  de  Viollet-le-Duc. 
Il  importe  surtout  de  s’arrêter  aujour- 
d’hui à la  monographie  détaillée  que 
le  curé  actuel,  l’abbé  Augustin  Glim- 
pier,  membre  de  la  Société  archéolo- 
gique du  Hurepoix,  et  le  plus  aimable 
des  cicerones,  termine  et  met  en  sou- 
scription. Les  dimensions  lui  permet- 
tront de  s’étendre  sur  ce  noble  édifice, 
et  d’en  retracer  les  douloureuses  aven- 
tures. 


A peine  en  œuvre,  il  subit  les  dépré- 
dations de  la  guerre  de  Cent  ans  et  sert 
de  lieu  d’abri.  La  forteresse  de  Saint- 
Yon  conservait  quelque  sécurité  à ce 
pays.  Mais  elle  est  détruite  en  1446 
par  les  seigneurs  de  Montlhéry,  et 
dès  lors  les  guerres  de  religion , la 
Ligue,  la  Fronde,  y font  rage. 

L’armée  de  Turenne  le  ravage  en 
1 65 2 ; le  presbytère  est  brûlé,  la  toiture 
s’effondre.  Des  années  s’écoulent  sur 
ces  ruines.  Vers  1684,  Chrétien  de 
Lamoignon,  fils  de  Guillaume,  s’em- 
ploie à des  réparations  de  peu  de  goût, 
dont  les  boiseries  vilainement  peintes 
furent  grattées  en  1900. 

Le  pèlerinage  n’en  continua  pas 
moins.  Le  premier  dimanche  de  sep- 
tembre, la  u chapelle  des  Miracles  » 
s’emplissait  de  béquilles  et  d’ex-votos, 
et  la  «Confrérie  de  Saint-Sulpicc» 
prospéra  jusqu’à  la  Révolution.  Ses 
richesses,  monnaies,  croix,  burettes, 
encensoirs,  chandeliers,  métaux  pré- 
cieux, échurent  en  don  patriotique  au 
citoyen  Couturier,  représentant  du 
peuple,  reçu  en  pompe  le  deuxième 
jour  du  deuxième  mois  de  l’an  IL  En 
cette  heure  de  délire  démocratique,  les 
cloches  furent  abolies,  les  objets  cul- 
tuels réduits  en  cendres;  on  recouvrit 
le  tympan  de  l’entrée  et  les  plus  déli- 
cats symboles  d’un  crépi  de  plâtre.  Le 
monument  tout  entier  conserve  trace 
des  funestes  passions  qui  l’entourèrent. 
La  statue  du  saint  ne  fut  retrouvée, 
enterrée,  qu’en  1 853 . Ce  n’est  plus 
qu’un  tronçon  sans  tête  ni  mains,  revêtu 
d’une  chape,  dans  les  plis  de  laquelle 
on  lisait  jadis,  en  capitales  gothiques  : 
« Adam  Haste,  mestrede  céans , a donné 
celle  imaige  » '. 

1.  Cette  statue,  qui  ne  présente  maintenant 
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L’édifice  fut  «classé»  en  i85o,  sur 
enquête  de  Prosper  Mérimée.  Peu  de 
temps  après,  des  travaux  furent  entre- 
pris pour  le  service  des  Monuments 
historiques  par  M.  Joseph  Garrez,  qui 
refit  les  toitures  et  quelques  maçon- 
neries, malheureusement  peu  dans  le 
caractère  général.  Et  ce  n’est  que  vers 
1872  que  l’architecte  Just  Lisch  fut 
chargé  par  le  ministère  des  Beaux-Arts 
de  continuer  l’œuvre,  dont  le  projet 
complet  fut  déposé  par  lui  aux  archives 
des  Monuments  historiques.  Recon- 
stituer le  détail  minutieux  des  sculp- 
tures mutilées  était  difficile,  sinon 
impossible,  surtout  celles  du  portail 
(fin  du  xme  siècle  ou  commencement 
du  xive).  Aussi  les  laissa-t-il  en  état. 
Que  fera  l’architecte  actuel,  M.  Malen- 
çon?  11  est  probable  qu’il  s’abstiendra, 
toute  restauration  étant  forcément  dan- 
gereuse dans  des  restes  aussi  délicats. 
Quatre  contreforts  garnis  de  larmiers 
et  de  pignons  sommaires  flanquent, 
sur  la  façade,  trois  poites,  une  grande 
au  centre,  et  deux  petites  — celle  du 
nord  murée  — où  des  faisceaux  de 

aux  yeux  du  profane  qu’un  bloc  quasiment 
informe  et  sans  expression,  gît  depuis  lors  sur 
un  bouchon  de  paille  dans  un  angle  de  la  nef. 
Quel  en  est  l’auteur  inconnu  ? peut-être  l’ano- 
nyme tâcheron  travaillant  aux  ordres  d’un 
maître,  peut-être  ce  « Adam  Haste  »? 

Le  sculpteur  Rodin,  que  j’avais  entraîné 
jusque-là,  s’extasia  sincèrement  sur  la  sou- 
plesse de  ce  torse  visible  sous  la  robe  abba- 
tiale, sur  l’anatomie  évidente  de  cette  pierre 
décapitée.  Au  plus  fort  des  « restaurations  », 
le  conseil  de  fabrique  eut  l’inconscience  de 
demander  la  reconstitution  de  la  tête  et  des 
mains  de  cette  merveille  ignorée  à une  de  ces 
maisons  indigentes  de  la  place  Saint-Sulpice,à 
Paris,  qui,  moyennant  quelques  écus,  érigent 
dans  les  églises  de  hideux  plâtres  coloriés. 
La  transaction  n’aboutit  pas,  heureusement. 


colonnettes  à chapiteaux  ornés  de  cro- 
chets portent  une  voussure  de  tores  en 
tiers-point,  à la  base  de  laquelle  trois 
petits  socles  octogonaux  étaient  des- 
tinés à des  statues.  Au-dessus  de  cha- 
cune de  ces  petites  portes,  s’ouvre  une 
large  fenêtre  en  tiers-point,  à deux 
divisions,  de  la  même  courbe,  avec,  au 
sommet,  un  oculus  vide  et  sans  redents, 
partagées  elles-mêmes  par  des  pieds- 
droits  formant  trilobés  surmontés  d’un 
quatrefeuilles. 

On  trouve  ici  des  traces  de  rema- 
niement. L’ornementation  des  petites 
portes  et  du  tympan  central  est  cer- 
tainement antérieure  à celle  qui  l’en- 
vironne. D’autre  part,  les  raccords  des 
fenêtres  latérales  avec  les  contreforts, 
et  leur  encadrement  irrégulier,  mon- 
trent qu’elles  sont  postérieures  aux 
trois  entrées. 

Le  portail  est  coupé  par  un  trumeau. 
Les  piliers  de  côté,  comportant  chacun 
deux  niches  entre-colonnées  sous  cha- 
piteaux à deux  rangées  de  feuillages, 
soulèvent  une  double  voussure  de  tiers- 
point  surmontée  d’un  gable,  épointé 
par  la  destruction.  Le  trumeau  enclôt 
la  niche  où  se  trouvait  jadis  la  statue 
décapitée.  Tous  ces  réduits  (cinq)  sont 
abrités  de  dais  finement  travaillés  et 
ont  des  socles  à arcatures  trilobées. 
On  en  compte  quatre  au  trumeau  sur 
un  nombre  égal  de  bas-reliefs  entourés 
de  quatrefeuilles  : 

i°  Saint  Sulpice  chapé,  mitré,  por- 
teur d’une  croix  à longue  hampe, 
accompagné  d’un  clerc,  bénit  à son  lit 
de  mort  le  roi  Contran,  assisté  de  sa 
femme  et  de  serviteurs. 

20  Toujours  en  ce  même  équipage, 
il  guérit  trois  infirmes  : un  manchot, 
un  boiteux  et  un  cul-de-jatte. 
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3°  Il  exorcise,  en  sortantd’une  église, 
un  damné  agenouillé  devant  lui.  Un 
démon  aux  pieds  griffons  grimpe  dans 
les  branches  quicouvrent  les  réprouvés. 

4°  Il  recueille  pour  les  pauvres  l’or 
qu’un  avare  tire  du  creux  d’un  arbre. 

La  voussure  extérieure  montre  dix 
anges  sous  des  dais  ornés  de  vignes  et 
de  raisins.  Ils  ont  les  mains  jointes  ou 
tiennent  des  couronnes  et  des  phylac- 
tères. Sur  la  voussure  intérieure,  huit 
de  ces  esprits  touchent  des  instruments 
de  musique,  violon,  cithare,  trompette, 
tympanon,  théorbe,  orgue,  lîùtes  de 
Pan  et  à trous.  Trois  chapiteaux  à 
double  rang  de  feuillage  reçoivent  la 
retombée  des  arcs  intermédiaires.  Des 
horizons  coupent  le  tympan  en  trois  : 
en  bas,  saint  Michel  tient  les  balances 
qui  décident  du  sort  des  mortels.  Les 
réprouvés  sont  poussés  à gauche  par  un 
démon  dans  une  gueule  monstrueuse. 
Les  élus,  suivis  d’un  séraphin  jouant 
du  violon,  se  dirigent  à droite  vers  la 
Jérusalem  céleste.  C’est  le  Jugement 
dernier.  La  zone  intermédiaire  ligure 
la  Résurrection.  A l’appel  des  trom- 
pettes de  trois  anges,  aux  extrémités  et 
au  centre,  les  morts  soulèvent  leurs 
tombeaux.  Enfin,  à la  partie  supérieure, 
Jésus,  debout,  nimbé,  le  haut  du  corps 
nu,  tenant  un  calice  de  la  main  gauche, 
bénit  de  la  main  droite  la  sainte  Vierge 
et  saint  Jean  agenouillés  à ses  côtés  sur 
une  ondulation  nuageuse.  Entre  eux, 
deux  anges,  debout,  présentent  les 
instruments  de  la  Passion  : la  croix, 
la  lance  et  les  clous.  Ces  attributs  indi- 
quent une  main  habile,  d’une  grande 
naïveté  d’expression.  Au-dessus,  le 
gable  repousse  de  la  base  deux  pinacles 
appliqués,  et  offre  encore  les  indices 
rayonnants  ou  géométriques,  trèfles, 


quatrefeuilles,  raccords  symétriques 
qui  caractérisent  l’architecture  reli- 
gieuse au  xiv*  siècle. 

Plus  haut,  à l’endroit  où  le  gable 
s’interrompt,  un  larmier,  dardant  deux 
gargouilles,  parcourt  la  façade  en  sui- 
vant les  profils,  soutenu  par  une  cor- 
niche à feuilles  entablées  depuis  l’arête 
de  gauche  jusqu’au  delà  du  troisième 
contrefort.  Un  mur,  percé  d’un  oculus 
au  sommet  présumé  du  gable,  s’élève 
ensuite  jusqu’au  pignon,  indiquant  en 
pentes  rapides  le  dessin  des  bas-côtés. 
* 

* * 

Passons  à droite,  au  sud.  La  vue  est 
d’abord  frappée  de  sept  contreforts  qui 
montent  du  sol  entre  de  vastes  baies  à 
ogives  ouvertes,  trois  obstruées  de 
plâtras  qui  tomberont  quelque  jour 
par  les  soins  diligents  de  M.  Malençon. 
Les  quatre  premiers  de  ces  contreforts, 
décapités  lors  de  la  chute  de  la  nef,  ne 
dépassent  guère  la  toiture.  Les  trois 
derniers  vont  plus  haut,  et  reçoivent 
les  arcs-boutants  du  chœur.  Les  eaux, 
descendant  le  long  de  ces  arcs  et  tra- 
versant les  contreforts,  s’épanchent  par 
des  gargouilles  extérieures.  Tous  ces 
contrefortsont  des  retraitessuccessives, 
marquées  de  larmiers,  et  se  terminent 
en  bàtière,  surmontée  d’un  fleuron  à 
crochets.  Entre  les  arcs-boutants,  de 
larges  fenêtres  ogivales  donnent  la 
lumière  sous  la  voûte  haute  du  chœur. 
Un  chemin  dallé,  sur  l’affleurement  du 
triforium,  traverse  les  contreforts  par 
des  couloirs  à console.  Au-dessus,  cou- 
ronnant l’édifice,  sur  le  chéneau,  sou- 
ligné d’une  corniche  avec  frise  ornée, 
circule  une  balustrade  quadrilobée,  qui 
pourtourne  l’abside  pour  le  terminer 
au  nord,  contre  le  clocher.  Elle  courait 
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aussi  jadis,  avant  l'effondrement,  sur 
le  chemin  des  bas-côtés,  ainsi  que 
l’atteste  une  amorce  existante  au  droit 
des  contreforts.  On  remarque  dans  cet 
ensemble,  dans  ce  qui  en  subsiste, 
l’exécution  parfaite,  l’ampleur  de  com- 
position des  incomparables  artistes 
issus  du  gothique. 

Ainsi  que  l’a  prétendu  fort  justement 
l’abbé  Bouillet,  ce  qui  attire  le  plus 
l’attention,  c’est  un  travail  de  perfec- 
tionne ment  progressif,  et  pour  ainsi  dire 
transitionnel,  d’un  bout  à l’autre  de 
l’œuvre.  Tandis  que  les  chapiteaux  du 
chœur  sont  ornés  de  crochets  délicats, 
débordant  la  saillie  du  tailloir,  ceux 
de  la  nef  offrent  déjà  des  feuillages  sur 
deux  rangs;  la  corbeille,  d’abord  très 
évasée  à la  partie  supérieure,  devient 
de  plus  en  plus  conique.  Toutefois,  il 
semble  que  les  fenêtres  aient  été  re- 
faites, d’où  leur  ressemblance,  aussi 
bien  celles  de  l’abside  que  celles  des 
bas-côtés  et  de  la  façade,  dans  leur 
remplage  et  la  forme  générale  de  leurs 
chapiteaux  à abaque  circulaire. 

C’est  surtout  à l’abside  qu’éclate  la 
science  de  ce  mode  de  construction, 
dont  on  voit  de  beaux  exemplaires  à 
Saint-Rémy  de  Reims,  à Saint-Denis, 
à la  cathédrale  de  Séez,  avec  des  baies 
à double  remplage  et  de  tracés  diffé- 
rents, à Saint- Urbain  de  Troyes, 
qu’admire  fort  Viollet-le-Duc.  La  dis- 
tribution rationnelle  des  charges  donne 
à l’édifice  force  et  souplesse.  Les  pous- 
sées de  la  voûte  haute  parviennent 
obliquement  jusqu’au  pied  large  des 
contreforts.  Le  remplage  vigoureux 
des  fenêtres  inférieures  contient  sans 
fatigue,  par  l’intermédiaire  des  for- 
merets,  le  poids  des  sommets,  réparti 
par  le  double  remplage  du  triforium, 


idée  des  plus  heureuses.  Enfin  le  tri- 
forium lui-même  conserve  son  élé- 
gance, grâce  à sa  répétition.  Et  l’en- 
semble, ajouré,  est  d’une  suprême 
légèreté. 

Continuant  l’examen  de  l’édifice, 
nous  arrivons  au  nord,  encore  encom- 
bré de  bâtisses  informes  qui  bouchent 
les  jours.  Ce  coin  date  fin  xme  siècle. 
Le  dernier  des  contreforts  à arc-bou- 
tant demeure  seul  visible,  épaulé  d’un 
plus  petit  qui  lui  est  perpendiculaire. 
Les  suivants,  surmontés  de  pinacles, 
sont  noyés  dans  les  pans  d’une  tour 
carrée  formant  clocher,  sur  la  cin- 
quième travée  du  collatéral,  et  dépas- 
sent une  toiture  en  batière  couronnée 
de  fleurons.  Une  corniche  à feuilles 
entablées  court  sous  le  chéneau  en 
doublant  les  arêtes.  La  paroi  de  la 
batière  est  percée,  sous  chaque  pignon, 
d’une  fenêtre  en  tiers-point;  les  trois 
faces  libres  montrent,  entre  le  chéneau 
et  un  glacis  intermédiaire  à ’armier, 
de  hautes  baies  géminées,  à colonnettes 
en  faisceaux,  à voussures  en  tiers-point 
redentées.  Il  ne  subsiste,  sur  la  face 
ouest,  que  les  arrachements  du  pied 
d’angle. 

Redescendant  vers  l’abside,  les  traces 
d’un  pilastre  à chapiteau  et  la  nervure 
d’un  arc  doubleau  semblent  indiquer 
que  l’église  se  prolongeait  ici.  Une 
fenêtre  semblable  à celles  du  chœur 
éclaire  la  sacristie.  Enfin,  un  appentis, 
appliqué  contre  le  pied  de  la  tour,  à 
hauteur  de  la  sixième  travée  du  colla- 
téral, et  flanqué  de  granges  paysannes 
dont  on  n’a  pu  le  débarrasser,  renferme 
la  chapelle  des  Miracles  que  nous 
visiterons  au  dedans.  Partout  éclate 
cette  largeur  d’idées  qui  caractérise  la 
période  dite  de  « l’interprétation  » où 
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l’arum,  la  vigne,  le  nénuphar,  com- 
mencèrent à remplacer  l’acanthe  ro- 
mane sur  les  frises,  les  rinceaux  et  les 
chapiteaux,  sans  nuire  à l’élégante 
sobriété  des  lignes. 

Le  vaisseau  de  notre  basilique  n’est 
pas  moins  remarquable.  Étude  ration- 
nelle de  la  répartition  des  poussées,  il 
offre  une  connaissance  merveilleuse  de 
la  combinaison  des  arcs.  Tout  concourt 
à la  stabilité,  sans  négliger  la  grâce. 
C’est  bien  du  gothique.  Des  faisceaux 
de  quatre  grosses  et  huit  petites  co- 
lonnes, légers  et  forts,  portant  des 
arcatures  en  croix,  élèvent  la  maîtresse 
voûte  jusqu’à  vingt-trois  mètres.  Les 
collatéraux  mènent  six  travées  jusqu’au 
chœur  pentagonal,  sans  transept,  ni 
déambulatoire.  Cependant  la  dernière, 
sensiblement  plus  large,  marque  l’in- 
tention primordiale  d’un  plan  cruci- 
forme. Le  Guide  Joanne  signale  pareille 
anomalie  dans  la  cathédrale  de  Nevers, 
et,  plus  près,  dans  celle  de  Dourdan. 

Dans  la  cinquième  travée  nord,  on 
descend  par  deux  marches  à la  Cha- 
pelle des  Miracles,  en  passant  sous 
la  tour-clocher,  qui  a nécessité  le  ren- 
forcement des  deux  piliers  et  le  rétré- 
cissement des  arcades,  dont  les  ogives 
sont  surhaussées.  Le  rez-de-chaussée, 
voûté  en  croix,  à nervure  de  deux 
tores  et  une  gorge,  tandis  que  deux 
tores  bordant  un  large  méplat  dessi- 
nent le  doubleau,  forme,  partagé  d’une 
cloison,  la  chapelle  proprement  dite  et 
la  sacristie.  Du  côté  de  l’église,  ces 
nervures  s’appuient  à des  consoles, 
vers  la  rue  sur  des  piles  incorporées 
et  sur  des  pilastres  rectangulaires,  gau- 
chement raccordés  à des  fûts  mi-cylin- 
driques par  des  chapiteaux  à tailloir. 

Revenons  dans  les  travées.  Un  ber- 


ceau de  courbe  irrégulière,  en  bardeaux, 
avec  entraits  et  poinçons,  couvre  les 
quatre  premières.  Un  tore  brisé  entre 
deux  scoties  croise  à la  voûte  des 
suivantes.  Les  piliers  disposent  en 
losanges  quatre  colonnettes  et  deux 
plus  minces.  Deux  plans  réunis  par 
une  doucine  en  composent  le  socle;  la 
base  des  colonnettes,  deux  tores  assem- 
blées d’une  profonde  scotie,  s’épanouit 
sur  la  partie  supérieure  de  ce  pied 
commun.  Elles  reçoivent,  sur  une  face, 
les  nervures,  doubleaux,  retombées 
des  bas-côtés,  dont  les  extrémités  re- 
joignent deux  appuis  de  même  profil 
adossés  à la  muraille  ; sur  l’autre,  elles 
continuent  leur  ascension  jusqu’aux 
formerets,  après  avoir  franchi  un  cor- 
don horizontal  au-dessus  des  quatre 
premières  arcades.  Leurs  astragales 
supportent  une  corniche  en  plâtre,  où 
pénètrent  les  entraits  de  la  voûte  en 
bardeaux,  construite  après  l’incendie, 
de  1684  à 1697. 

Les  armes  de  la  famille  Lamoignon, 
protectrice  et  restauratrice  du  lieu 
après  l’érection  de  Bàville  en  mar- 
quisat, reparaissent  çà  et  là,  sur  une 
des  clefs  de  voûte  du  bas-côté  septen- 
trional, et  aussi  sur  le  plein-cintre 
entre  les  quatrième  et  cinquième  tra- 
vées. Ce  sont  des  vestiges  de  lambre- 
quins et  de  casque,  avec  l’écu  losangé 
d’argent  et  de  sable,  au  franc-quartier 
d’hermine.  La  tour  extérieure  monte 
en  cet  endroit.  Une  fenêtre  en  tiers- 
point,  actuellement  bouchée,  s’appuie 
sur  le  cordon;  une  seconde,  géminée, 
également  close,  atteint  le  formeret. 
Une  fenêtre  pareille  domine  le  trifo- 
rium aveugle  qui,  d’un  dessin  assez 
semblable  à celui  du  chœur,  règne  aux 
deux  faces  de  la  sixième  travée. 


LE  MUSÉE.  — IV. 


5 


34 


LE  MUSÉE 


On  ne  peut  juger  de  la  décoration 
intérieure  que  par  des  vestiges  cou- 
verts de  chaux;  cependant,  tels  quels, 
ils  constituent  une  mine  précieuse  de 
documents.  Je  n’ai  remarqué  sur  les 
pierres  aucune  de  ces  lettres  rudimen- 
taires, signature  de  bâtisseurs,  nul 
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courant  de  vignes  et  de  raisins,  mais 
plusieurs  détails  du  xive  siècle,  ani- 
maux rampants,  profils  nerveux,  cro- 
chets épanouis  à choux  frisés.  Dès 
l’entrée,  au  verso  du  portail,  le  tru- 
meau et  les  pieds-droits  composent 
une  double  arcature  trilobée  d’heureux 
effet.  Les  colonnettes  en  sont  gra- 
cieuses. Au  sommet,  des  triangles 
enclosant  des  trèfles,  des  quatrefeuilles 


englobant  des  roses,  garnissent  les 
gables  qui  couronnent  les  deux  baies 
centrales.  Aux  flancs,  des  arcatures 
sans  gables,  escortées  de  trois  pinacles 
avec  fleurons,  dessinent  des  niches 
vides. 

Le  pourtour  de  l’édifice  est  garni 
d’un  soubassement  à colonnettes  ter- 
minées d’archivoltes  trilobées.  Le  tout 
compose  une  élégante  arcature  écoin- 
çonnée  de  trèfles.  Au-dessus  courent 
les  fenêtres,  dont  quelques-unes,  aveu- 
glées, ne  laissent  plus  que  deviner  leur 
dessin  sous  le  plâtre.  Chacun  des  col- 
latéraux finit  par  une  baie  en  tiers- 
point,  à meneaux,  dont  la  cime  est 
ornée  de  lancettes,  de  trèfles  et  d’une 
rose  à six  redents.  En  somme,  trois 
étages  de  fenêtres  se  poursuivent  au- 
tour des  côtés  et  du  chœur  ; celles  dont 
je  viens  de  parler,  sur  le  soubasse- 
ment; de  plus  petites,  au-dessus  d’un 
ensemble  rectangulaire,  dont  les  angles 
sont  occupés  de  trèfles  et  le  sommet 
en  tiers-point  trilobé;  enfin  celles  du 
« clérestory  »,  immenses,  sous  les  for- 
merets.  Celles  du  triforium  sont  d’un 
caractère  identique  à celles  de  l’étage 
intermédiaire  qu’elles  continuent.  Ce 
triforium,  d’un  double  remplage,  dont 
un  seul  vitré,  est  soutenu  par  un  arc 
ogival,  bandé  entre  piliers,  qui  en 
maintient  la  rigidité. 

★ 
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Toutes  ces  baies  élancées,  reposant 
leurs  lignes  gracieuses  sur  des  fines 
colonnettes,  étaient  jadis  garnies  de 
verrières  du  xme  siècle  et  répandaient 
à travers  les  légendes  héroïques  ou 
naïves  une  lumière  ardente  ou  mélan- 
colique. Les  pèlerins  y retrouvaient 
les  tableaux  de  leur  foi,  et  le  rêveur, 
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en  ce  missel  enluminé,  de  quoi  égarer 
ses  regards.  Aujourd’hui,  les  grisailles 
et  les  coloris  n’ont  laissé  que  débris, 
les  parois  rayonnantes  ne  sont  plus 
que  vitres  sales,  les  murs  latéraux  des 
plâtres  obscurs. 

Quelques  baies  du  triforium  et  la 
grande  fenêtre  du  bas-côté  septen- 
trional montrent  encore  pourtant  des 
grisailles  du  xivc  siècle,  entrelacs  et 
rinceaux  encadrés  de  feuillages  et  de 
fragments  postérieurs.  Voyez  aussi  les 
deux  verrières  historiées,  les  seules 
qui  subsistent,  l’une  à la  fenêtre  qui 
domine  le  maître-autel,  l’autre  au  fond 
du  bas-côté  sud.  Cette  dernière  raconte 
l'enfance  de  Jésus  et  de  la  Vierge  Marie, 
par  trente  médaillons.  Celle  du  maître- 
autel,  divisée  en  deux  lancettes  trilobées, 
semble  formée  de  pièces  rapportées, 
l’un  des  panneaux  est  en  effet  composé 
de  fragments  sans  suite,  et  les  autres 
marquent  des  différences  de  fond  et 
de  teintes.  On  y retrouve  dix  sujets, 
savoir  : cinq  se  rapportant  à la  Passion 
et  à la  Résurrection,  un  montrant  les 
Mages  adorant  l’Enfant  sur  les  genoux 
de  sa  mère,  un  autre,  Marie  et  Jean 
flanquant  Jésus  crucifié,  deux  autres, 
la  mort  et  l’ensevelissement  d’un  évê- 
que, sans  doute  saint  Sulpice,  enfin  le 
dernier,  cité  ci-dessus,  formé  de  débris. 
11  semble  que  cette  verrière  a dû  être 
reconstituée  avec  les  restes  de  trois 
fenêtres  différentes.  Cependant  c’est 
encore  une  jolie  chose,  où  se  révèle  la 
transition  du  vitrail.  L’adaptation  au 
décor  général  est  sensible  ; les  détails 
byzantins  qui  éclataient  comme  des 
archaïsmes  dans  la  sévérité  romaine, 
ont  fait  place  à plus  de  vérité  et  de  vie. 
Ce  ne  sont  pas  des  tableaux  qu’il  s’agit 
d’inscrire  en  des  voussures  de  pierre, 


mais  bien  des  compléments  somptueux 
où  se  retrouveront  les  personnages  du 
temps,  avec  leurs  bijoux,  leurs  cos- 
tumes et  leurs  postures.  L’art  déco- 
ratif complète  l’architecture  sans  la 
gêner.  Le  vitrail  doit  se  subor- 
donner au  monument,  non  le  dominer. 
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D’autres  merveilles  existaient  dont 
on  retrouve  trace,  des  revêtements  de 
boiseries,  des  statues,  coloriées  ou 
naturelles,  tout  cela  d’un  art  relatif, 
constituait  surtout  les  ornements  tra- 
ditionnels des  saints  lieux.  Un  banc 
d’œuvre  et  une  chaire,  abîmés  de  sots 
badigeons,  ont  été  grattés  et  brossés 
par  les  soins  de  l’abbé  Glimpier,  en 
| 1900.  Sur  l’autel  latéral  gauche,  une 
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sainte  Barbe,  aux  cheveux  épandus,  le 
front  ceint  d’un  diadème,  s’élève  près 
d’une  tour  à trois  ouvertures  qui  sym- 
bolise la  prison  où,  d’après  la  légende, 
son  père  la  fit  enfermer  pour  l’arracher 
aux  rites  chrétiens.  La  main  droite, 
soulevant  un  manteau  à agrafes,  tient 
un  livre.  C’est  une  petite  beauté  qu’on 
peut  attribuer  à la  fin  du  xve  siècle, 
mais  dont  il  faut  toutefois  regretter  le 
coloriage  inhabile.  Enfin,  on  peut  s’ar- 
rêter un  instant  aux  stalles  sculptées  du 
chœur.  Elles  comportent  vingt  sujets 
différents  de  la  vie  de  Jésus  et  des 
apôtres,  et  les  groupes  accrochés  au 
rampant  cintré  des  parcloses  ne  man- 
quent ni  de  goût  ni  de  finesse. 

★ 

* » 

Cette  basilique,  arche  séculaire  de 
vœux  et  de  regrets,  contient  plusieurs 
pierres  tombales  intéressantes.  Celle 
relevée  à gauche  du  portail  intérieur 
est  ainsidécriteparGuilhermy,au  t.IV, 
p.  32,  de  ses  Inscriptions  de  la  France  : 

« Isabelle,  dame  de  la  Broce,  cou- 
verte d’un  voile,  vêtue  d’une  longue 
robe  et  d’un  manteau  doublé  de  vair, 
a les  pieds  posés  sur  deux  chiens  ; elle 
porte  une  aumônière  du  côté  gauche. 
Près  de  la  tête,  on  voit  la  trace  de  deux 
écussons  détruits.  Cette  gracieuse  effi- 
gie est  placée  sous  une  arcade  en  ogive 
trilobée,  avec  pignon  ajouré,  accom- 
pagné de  deux  anges  thuriféraires.  Du 
haut  en  bas  de  chacun  des  pieds-droits, 
quatre  personnages,  prêtres,  diacre, 
clerc,  sont  occupés  à la  célébration  des 
obsèques,  lisant  des  prières  ou  por- 
tant la  croix,  l’eau  bénite  et  les  flam- 
beaux. » 

Une  seconde  pierre,  de  dimensions 


peu  différentes,  est  relevée  à droite 
du  même  portail.  Gilles  du  Couldrier, 
en  armure  de  guerre,  et  sa  femme,  en 
costume  du  temps  de  Henri  IV,  y 
sont  représentés  sous  une  arcade  cin- 
trée, appuyée  sur  deux  consoles  et 
flanquée  de  lampes  agonisantes.  Tous 
deux  ont  les  mains  jointes.  Ces  mains, 
ainsi  que  les  têtes,  sont  dessinées  sur 
des  incrustations  de  marbre  blanc. 
Deux  cartouches  de  marbre  noir,  à la 
tête  et  aux  pieds,  portent  des  quatrains 
assez  obscurs,  dont  l’un,  commençant 
ainsi  : 

Charlotte  par  ta  mort  ce  tombeav  fvt  vové 

a surtout  le  mérite  de  rappeler  une 
fille  tendrement  aimée.  Aux  côtés  de 
cette  inscription,  deux  écus  dont  l’un, 
celui  de  gauche,  sous  les  pieds  de 
l'homme,  casqué  avec  lambrequin, 
enclôt  trois  fasces  et  deux  gantelets 
d’armes,  l’un  en  chef  à senestre,  l’autre 
en  pointe  à dextre.  L’autre,  mi-partie, 
avec  trois  demi-roues.  Ce  sont,  tou- 
jours d’après  le  même  auteur,  les 
armoiries  des  deux  époux.  On  lit 
autour  de  la  pierre  : 

Cy  gist  Gilles  dv  Covldrier  vivat  Escvyer  S” 
de  Hovville  Gvette  et  de  la  Briche  Coner 
dv  Roy  Me  des  eaves  et  forest  av  côté 
de  Drevx  et  Marescha1-  des  logis  de 
FEV  MoSEIGR  LE  DVC  D.AIOU  FRERE  DV  ROY 
LEQVEl  DECEDA  LE  XXIIe  I Or  DE  MARS  Mil.. 

vie  xi.  Et  Damoyselle  Françoyse  de 
BaVDOVYN  SON  ESPOVZE  LAQVEI.LE  DECEDA 
le Priez  dif.v  por  evlx. 

Un  peu  plus  loin,  datée  1706,  une 
fondation  de  messes  rappelle 

Messire  Marc  Antoine  de  Saint  Pol 

CHEUALLIER  SEIGNEUR  DE  HeCOURT, 
COMMANDAT  LESCADRE  DES  VAISSEAUX 
DU  Roy  DANS  LES  MERS  du  nort. 
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Pils  de  Pierre  IV  de  Saint-Pol,  des 
barons  de  Saint-Pol  en  Bretagne,  il 
s’était  fait  dans  la  marine,  sous  le  nom 
de  chevalier  de  Saint-Pol,  une  grande 
réputation  de  bravoure.  Capitaine  de 
vaisseau  en  1693,  chevalier  de  Saint- 
Louis,  il  commandait  l’escadre  depuis 
1703.  Ses  exploits  lui  ont  valu  place 
au  musée  de  Versailles. 

Après  plusieurs  combats  donnés 
SOUS  SES  ORDRES  DONT  IL  EST  TOUJOURS 
SORTI  VICTORIEUX,  IL  FUT  TUÉ  LE  DERNIER 
JOUR  DOCTOBRE  MIL  SEPT  CENT  CINQ 
COMBATTANT  CONTRE  PLUSIEURS  VAISSEAUX 
DE  GUERRE  ANGLOIS  QUI  FURENT  PRIS  A 
LABORDAGE  ET  CONDUITS  A DUNQUERQUE 
OU  IL  A ESTE  INHUME,  AVEC  LES  HONNEURS 
DEUS  A SA  NAISSANCE  ET  A SA  VALLEUR,  I.E 
SIX  NOBRE  LA  MESME  ANNÉE. 

Au-dessus,  surmontées  d’une  cou- 
ronne comtale  et  soutenues  par  deux 
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lions,  sont  gravées  les  armes  des 
Saint-Pol. 

¥ ¥ 

Il  n’y  manque  rien,  à ce  sanctuaire, 
à ce  témoin  d’époques  lointaines,  ni  la 
forme  poétique  du  vieux  Malherbe,  ni 
le  geste  héroïque,  ni  la  tendresse,  ni 
le  courage,  et  c’est  délicieux. 

Les  dernières  épitaphes  sont  à la 
gloiredela  familled’Alphonse  Lavallée, 
l’un  des  fondateurs  et  directeur  de 
l’Ecole  centrale  des  Arts  et  Manufac- 
tures, administrateur  de  la  Compagnie 
des  Chemins  de  fer  d’Orléans.  Pro- 
priétaire du  domaine  de  Segrez,  qui 
englobe  aujourd’hui  la  presque  totalité 
de  la  paroisse,  cette  famille,  de  haute 
bourgeoisie  libérale,  a fait  consacrer 
en  ce  lieu  la  mémoire  honorable  de 
plusieurs  de  ses  membres. 

Léon  Riotor. 


III 
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“ Le  Déjeuner  sur  l'herbe  d'Edouard  Manet 


Parmi  les  œuvres  de  premier  ordre 
que  le  don  généreux  de  M.  Moreau- 
Nélaton  fait  entrer  définitivement  dans 
le  domaine  de  l’art  classique,  en  leur 
ouvrant  l’accès  du  Louvre,  tout  artiste 
sera  heureux  de  saluer  le  fameux 
Déjeuner  sur  l’herbe. 

Voici  donc,  en  dépit  des  réticences 
et  des  résistances  qui,  quoique  le  délai 
de  dix  ans  soit  dépassé  depuis  long- 
temps (le  peintre  étant  mort  en  1 883), 
maintiennent,  au  mépris  des  règle- 
ments, l’Olympia  au  Luxembourg,  — 
alors  que  Meissonier  estdéjàau  Louvre, 
— voici  donc  Édouard  Manet  au  musée 
du  Louvre. 

Peint  en  i863,  refusé  par  le  jury  du 
Salon,  le  Déjeuner  sur  l’herbe  fut  exposé 
au  Salon  des  Refusés,  où  figuraient, 
entre  au  tres,Chi  ntreuil,  Fan  tin- Latour, 
Bracquemond,  Whistler,  Cazin,  Jean- 
Paul  Laurens,  Vollon,  Harpignies,  etc. 

Théodore  Duret,  dans  son  Manet',  a 
raconté  l’explosion  d’indignation  que 
souleva  cette  belle  toile,  dans  laquelle 
le  public  reprochait  à l’artiste  non 

i.  Volume  auquel  l’éditeur  Floury  nous  a 
autorisé  à emprunter  la  planche  ci-contre 
(PI.  IV). 


seulement  la  couleur,  triomphe  de  la 
peinture  claire,  mais  aussi  le  sujet,  ce 
mélange  de  nuset  de  personnages  vêtus. 

Désormais,  au  Louvre,  le  Déjeuner 
sur  l’herbe  fera  voir  à ses  derniers 
détracteurs  que  ce  qu’ils  lui  repro- 
chaient en  1 863  était  précisément  ce 
que  tout  le  monde  s’accorde  à admirer 
dans  le  célèbre  Concert  du  Giorgione, 
exposé  au  Salon  Carré  et  dans  lequel 
deux  femmes  nues  et  deux  hommes 
habillés  se  tiennent  ensemble  dans  un 
paysage.  Le  simple  bon  sens  et  la 
logique  feront  justice  de  ces  jugements 
artistiques  qui  ont  deux  poids  et  deux 
mesures. 

Ajoutons  que  dans  son  roman 
l'Œuvre , c’est  le  Déjeuner  sur  l’herbe 
et  le  vernissage  du  Salon  des  Refusés 
de  i8fi)3,  qui  ont  inspiré  à Émile  Zola 
ses  premiers  chapitres  sur  Claude 
Lantier. 

C’est  une  grande  injustice  qui,  grâce 
à M.  Moreau-Nélaton,  commence  à se 
réparer  aujourd’hui  et  ce  nous  est  un 
soulagement  véritable  d’y  applaudir  de 
toute  notre  âme. 

G I£  ORGES  TOUDOUZE 


ÉDOUARD  MANET.  — I.E  DÉJEUNER  SUR  l’hERBE 
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RÉUNIONS  NUMISMATIQUES  DU  -MUSÉE” 

(séance  du  9 janvier  1907) 


Sur  la  demande  d’un  certain  nombre 
de  collectionneurs,  abonnés  du  Musée, 
désireux  de  causer  entre  eux  des  ques- 
tions numismatiquesqui  les  intéressent 
et  d’échanger  leurs  idées  sur  les  pro- 
blèmes controversés,  nous  avons  dé- 
cidé d’organiser  de  temps  à autre,  aux 
bureaux  de  la  revue,  des  réunions,  les 
unes  destinées  à don- 
ner une  causerie  sur 
un  sujet  déterminé, 
les  autres  à tenir  sim- 
plement des  conver- 
sations autour  des 
acquisitions  nouvelles 
qui  pourraient  être 
soumises  à la  réunion 
par  un  de  ses  mem- 
bres. Parmi  les  sujets  déterminés 
d’avance  on  traitera  spécialement  une 
question  qui  commence  aujourd’hui 
à retenir  l’attention  des  spécialistes, 
c’est-à-dire  l’histoire  de  la  gravure  sur 
métal  et  pierres  dures. 

* * 

La  première  réunion  a eu  lieu  le 
mercredi  9 janvier  1907. 

La  séance  s’est  ouverte  par  une  dis- 
cussion générale  au  sujet  de  deux 
monnaies  en  argent  présentées  par 
M.  le  D1  Pozzi,  une  curieuse  imitation 


barbare  des  didrachmes  de  Sybaris  et 
une  petite  monnaie  inédite  de  Lyccéius, 
roi  de  Péonie,  au  sujet  de  laquelle 
diverses  observât  ions  on  té  té  échangées. 

Lorsque  le  nombre  de  ces  pièces 
ainsi  présentées  sera  suffisamment 
grand , nous  en  constituerons  des 
planches,  accompagnées  des  renseigne- 
ments nécessaires,  qui 
seront  publiées  dans 
le  Musée. 

M.  R.  Jameson  a 
attiré  l’attention  sur 
les  similitudes  exis- 
tant entre  un  casque 
antique  provenant  de 
l’ancienne  collection 
Somzée,  et  celui  qui 
est  représenté  sur  une  très  rare  mon- 
naie d’un  roitelet  de  Thrace  ou  de 
Macédoine,  Bastaréus  (ivc  siècle  av. 
J.-C.). 

La  parole  a été  donnée  ensuite  à 
M.  Jean  de  Foville,  sous-bibliothé- 
caire du  Département  des  Médailles  à 
la  Bibliothèque  Nationale,  qui,  en  un 
fort  érudite  causerie,  a montré  de  quelle 
utilité  était  l’étude  de  la  numisma- 
tique primitive  siciliote  pour  déter- 
miner les  principes  suivant  lesquels 
s’était  constitué  l’art  de  Sicile,  ses 
rapports  avec  la  gravure  sur  bois,  si 


(iv*  siècle  av.  J.-C.) 
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florissante  dans  l’île  jusqu’à  l’époque 
romaine.  Il  a attiré  spécialement  l’at- 
tention sur  une  monnaie,  d’attribution 
jusqu’ici  incertaine,  dont  le  type  offre 
un  très  grand  intérêt  artistique  et 
que,  d’après  la  légende  MEF”,  il  pro- 
pose d’attribuer  à la  ville  de  Sergcn- 
tium,  dont  l’emplacement  encore  incer- 
tain doit  être  probablement  fixé  sur 
les  pentes  de  l’Etna,  près  de  l’actuelle 
Aderno. 

Après  un  dernier  échange  d’obser- 
vations, la  mise  à l’étude  de  diverses 
questions  a été  décidée  et  les  réunions 
ultérieures  discuteront  un  exposé  sur 
l’art  iconographique  des  Arsacides  qui 
sera  fait  par  M.  Alloue  de  la  Fuye,  un 
essai  de  M.  Arthur  Sambon  sur  les 
influences  égéennes  que  l’on  retrouve 
sur  certaines  monnaies  archaïques,  et 
une  courte  esquisse  de  M.  Georges 
Toudouze  sur  le  portrait  chez  les  mé- 
dailleurs  gréco-romains. 


Ces  conversations  étant  strictement 
privées,  la  date  de  la  deuxième  réunion 
sera  indiquée  par  une  invitation  per- 
sonnelle. Mais  les  comptes  rendus 
seront  chaque  fois  publiés  dans  le 
Musée , afin  de  contribuer  à la  propa- 
gation des  études  numismatiques. 

Les  lecteurs  du  Musée  et  les  collec- 
tionneurs de  province  et  de  l’étranger, 
qui  s’occupent  des  études  de  ce  genre, 
sont  priés  de  communiquer  à ces 
réunions  amicales  toutes  les  questions 
qui  sont  susceptibles  de  les  intéresser 
dans  cet  ordre  d’idées,  et  de  leur  sou- 
mettre les  problèmes  sur  lesquels  ils 
désireraient  des  renseignements. 

Toutes  les  communications  de  cette 
nature  devront  être  adressées  par 
lettre,  avec  documents  à l’appui,  à 
M.  Arthur  Sambon,  directeur  du 
Musée,  1 3,  rue  Saint- Lazare,  à Paris(9e). 

L.  M/ 


CASQUE  PROVENANT  DE  l’aNCIENNE 
COLLECTION  SOMZEE. 
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Un  concours  d’art  décoratif  appliqué. 


Toute  initia- 
tive privée  est 
chose  impor- 
tante , même 
lorsque  le  résul- 
tat n’atteint  pas 
complètement  le 
but  proposé,  et 
il  convient  d’en- 
courager énergi- 
quement tout 
essai  de  ce  genre. 
Aussi  avions- 
nous  ici  donné  une  mention  spéciale 
à ce  concours  d’art  décoratif  qu’orga- 
nisait, il  y a quelques  mois,  la  Ligue 
Maritime  Française,  dans  le  but  d’ob- 
tenir une  décoration  murale  à motifs 
strictement  empruntés  à la  faune  mari- 
time, avec  détails  provenant  accessoi- 
rement de  la  flore  maritime. 

Pour  n’être  pas  absolument  neuve, 
comme  l’a  fait  remarquer,  à la  distri- 
bution des  récompenses,  le  rapporteur 
du  jury,  M.  Georges  Toudouze,  l’idée 
n’en  n’était  pas  moins  intéressante, 
et  pour  la  commenter  nous  ne  saurions 
mieux  faire  que  de  citer  ce  passage 
du  rapport  en  question. 

Sujet  original,  ai-je  dit  : ceci  ne  signifie 
nullement  qu’en  rédigeant  ce  programme  nous 
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ayons  eu  l’outrecuidante  prétention  d’ouvrir 
à l'art  décoratif  des  voies  nouvelles.  Ce  serait 
chose  risible,  car  en  art  il  n’y  a pas  de  voies 
nouvelles,  il  n'y  a que  des  artistes  nouveaux 
qui,  par  la  vertu  de  leur  originalité  person- 
nelle, font  neufs  les  thèmes  les  plus  anciens, 
parce  qu’ils  voient  l’éternelle  Nature  avec  des 
yeux  différents  et  qu’ils  la  traduisent  sous 
l’empire  d’autres  préoccupations. 

D’ailleurs,  pour  nous  apercevoir  que  la  mer 
est  la  plus  admirable  productrice  de  formes 
décoratives  qui  soit  dans  l’univers,  nous 
sommes  nés  un  peu  tard  dans  un  monde  trop 
vieux.  Si  j’en  juge  par  certain  mur  d’une  grotte 
de  France,  les  gens  de  la  préhistoire  le 
savaient  mieux  que  nous  il  y a quelque  cin- 
quante siècles  ; voici  quatre  mille  ans,  les 
graveurs  merveilleux  des  bas-reliefs  d’Egypte 
faisaient  à la  mer  des  emprunts  magnifiques; 
au  temps  de  la  guerre  de  Troie,  les  peintres  de 
vases  des  îles  grecques  ne  connaissaient  pas 
de  meilleurs  inspirateurs  que  les  flots  bleus  de 
la  mer  Égée,  et  s’il  faut  en  croire  Schliemann 
et  ses  fouilles  fameuses,  ce  fut  pour  orner  d’un 
semis  prodigieux  d’orfèvrerie  le  manteau  du 
grand  Agamemnon,  que  les  joailliers  de  My- 
cènes  ciselèrent  dans  l’or  massif  les  quelques 
douzaines  de  pieuvres  dont  les  formes  impres- 
sionnantes flamboient  dans  une  vitrine  du 
musée  d’Athènes.  Ce  n’est  pas  là  du  moder- 
nisme exagéré.  Aussi  ce  n’est  pas  une  inno- 
vation que  tente  la  Ligue  Maritime,  c’est  une 
rénovation  à laquelle  elle  veut  collaborer. 

Composé  de  diverses  personnalités 
du  monde  maritime,  de  plusieurs 
artistes  et  écrivains,  parmi  lesquels 
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MM.  Roger  Marx,  Henri  Rivière, 
Edme  Couty,  Arthur  Sambon,  Georges 
Toudouze,  René  Jean,  Maciet,  Met- 
man,  Eugène  Morand,  Roger  Sandoz, 
le  jury  eut  à se  prononcer  entre  une 
cinquantaine  de  projets;  la  discussion 
fut  longue,  ardue  même  et  les  critiques 
faites  furent  ainsi  résumées  par  le 
rapporteur  : 

Une  tendance  un  peu  trop  marquée  à voir 
les  fonds  en  sombre,  en  couleurs  opaques,  — 
oubliant  que  dans  ce  projet  particulier  il  s’agis- 
sait de  trouver  une  décoration  gaie  et  lumi- 
neuse, qui  éclairât  les  intérieurs  au  lieu  d’ab- 
sorber la  lumière  venant  du  dehors. 

Un  penchant  à la  surcharge,  à la  compli- 
cation des  motifs,  oubliant  qu’en  décoration 


le  plus  simplement  écrit  est  toujours  le  meilleur 
et  que  c’est  précisément  lorsqu’on  cherche  à 
tout  prix  l’originalité  que  l’on  cesse  d’être 
original. 

Enfin  une  hantise  un  peu  trop  vive  des 
conceptions  japonaises. 

Détail  amusant  à noter  : cette  expo- 
sition fut  organisée  dans  la  chapelle, 
originalement  décorée,  de  l’ancien 
hôtel  d’Uzès,  7,  rue  de  la  Chaise, 
actuellement  maison  Velpeau,  où  le 
Dr  Bonnet  a su  si  curieusement  unir 
une  érudite  reconstitution  archéolo- 
gique à tout  ce  que  la  science  moderne 
a inventé  de  plus  parfait. 

L.  D. 


II 

Exposition  des  achats  de  l’État. 


L’État  a pris  cette  année  une  initia- 
tive intéressante  : il  a exposé  en  un 
seul  local  — les  salles,  malheureu- 
sement si  mal  éclairées  et  si  peu 
pratiques  pour  des  expositions,  que 
l’Ecole  des  Beaux-Arts  possède  sur  le 
quai  Malaquais  — tous  les  achats  qui 
ont  été  faits  au  cours  de  l’année 
écoulée.  Ceci  est  d’excellente  poli- 
tique, car  enfin,  ces  achats  sont,  en 
somme,  une  récompense  très  enviable, 
puisque  c’est,  pour  l’artiste  choisi, 
l’assurance  de  la  conservation  de  son 
œuvre,  la  mise  à l’abri  de  toutes  les 
éventualités,  mutilation,  vente  aux 
enchères,  etc.,  auxquelles  un  tableau 
ou  une  statue  peuvent  être  soumis.  Et 
il  est  juste  que  le  public  soit  admis 
à voir  quelle  sélection  a été  faite 
parmi  les  kilomètres  de  peinture  et 
les  kilogrammes  de  sculpture  dont  les 


Salons,  grands  et  petits,  ont  accablé 
ses  facultés  de  compréhension. 

Faut-il  le  dire,  même  sous  peine  de 
passer  pour  un  esprit  chagrin  ? Cette 
exposition  nous  a fortement  déçu. 
Certes,  bon  nombre  d’achats,  cepen- 
dant, marquent  bien  le  goût  personnel 
du  sous-secrétaire  d'État  et  indiquent 
les  tendances  nettement  libérales  avec 
lesquelles  il  dirige  les  travaux  de  son 
administration,  et  la  voie  très  moderne 
dans  laquelle  il  a engagé  énergique- 
ment les  idées  de  l’État.  Mais  il  est  un 
principe  qui  domine  trop  nos  mœurs 
artistiques,  c’est  celui  du  protection- 
nisme d’État  ; ce  principe,  tel  qu’on 
l’applique,  gêne  plutôt  qu’il  ne  sert  la 
cause  des  Beaux-Arts  ; nous  voudrions 
que  ces  expositions  représentent  une 
élite,  et,  au  contraire,  on  y voit  la 
même  confusion  qui  règne  dans  les 
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Salons.  Nous  serions  d’avis  qu’il  fau- 
drait, dans  la  masse  des  achats,  faire 
une  sélection  déterminée  uniquement 
par  des  questions  de  pure  originalité 


esthétique  : ainsi,  ces  expositions 

seraient  vraiment  utiles  au  public  en 
ayant  une  signification  et  une  valeur 
d’enseignement.  L.  D. 


III 

“Jules  César”  et  “Madame  Butterfly”. 


Alors  que  la  littérature  dramatique 
fournit,  dans  tous  les  manuels  d’his- 
toire littéraire,  des  chapitres  d’une 
ampleur  généralement  très  vaste, 
comment  se  fait-il  que  l’art  du  décor 
et  de  la  mise  en  scène  ne  tienne  aucune 
place,  si  modeste  soit-elle,  dans  les 
manuels  d’histoire  de  l’art  ? Est-ce  là 
encore  un  effet  de  cette  indifférence 
péjorative  que  l’académisme  a appli- 
quée si  doctoralement  à ce  qui  n’est 
pas  de  « l’art  noble  »?  Il  y a là  plus 
qu’une  erreur,  et,  comme  le  mobilier, 
comme  le  costume,  le  décor  théâtral 
doit  venir  prendre  sa  place  dans  les 
études  d’esthétique,  aux  côtés  des 
chapitres  consacrés  à l’art  décoratif, 
sous  une  rubrique  spéciale. 

Pour  faire  cette  réforme,  l’heure  est 
bonne  et  propice  en  France,  où  l’on 
donne  maintenant  tant  de  soins  aux 
mises  en  scène;  le  Musée  n’y  manquera 
pas,  toutes  les  fois  qu’il  trouvera  l’occa- 
sion d’insister  sur  un  point  de  ce  genre, 
comme  il  a déjà  fait  l’an  dernier  pour 
Aphrodite.  Précisément,  décembre  a 
été  signalé  par  deux  répétitions  géné- 
rales sensationnelles. 

Jules  César  et  Madame  Butterfly, 
à l’Odéon  et  à l’Opéra-Comique,  ont 
donné  la  mesure  de  la  perfection  à 
laquelle  est  parvenu  l’art  du  décorateur 
et  du  metteur  en  scène,  et  il  y a d’au- 


tant plus  d’intérêt  à le  constater,  que 
les  nécessités  et  les  conventions  du 
théâtre  obligent  fréquemment  un  di- 
recteur, après  s’être  documenté  auprès 
des  gens  compétents  pour  assurer 
l’exactitude  de  ses  renseignements,  à 
donner  des  entorses  à la  réalité  histo- 
rique ou  géographique,  dans  le  but 
d’assurer  de  nécessaires  effets  de  scène. 
Le  théâtre  aura  toujours  sur  le  livre 
cette  infériorité  d’être  un  art  d’inter- 
prétation soumis  à des  servitudes. 

Lorsque,  il  y a dix-huit  mois,  à 
Camaret,  André  Antoine  me  pria  de 
lui  établir  la  documentation  archéo- 
logique et  historique  du  grand  drame 
de  Shakespeare,  en  me  demandant  de 
lui  donner,  suivant  sa  propre  formule, 
« un  état  des  lieux  et  des  gens  à Rome, 
le  jour  de  l’assassinat  de  César  »,  j'eus 
bien  la  sensation,  en  lui  rédigeant  le 
mémoire  demandé,  que  beaucoup  de 
choses  seraient,  pratiquement,  irréali- 
sables, et  que  d’autres,  quoique  réali- 
sables, ne  pourraient  pas  l’être  cepen- 
dant, à cause  du  public  qu’elles  dérou- 
teraient : il  est  un  fait  d’ailleurs 

patent,  c’est  que  l’exactitude  absolue 
déplaît  au  public  qui,  ignorant  des 
détails  précis,  les  prend  pour  des 
erreurs  et  s’en  moque  ; il  y a une 
éducation  de  la  foule  à faire  sur  ce 
point...  comme  sur  beaucoup  d’autres, 
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hélas  ! Je  ne  reprendrai  pas  ici  tout  ce 
qui  a été  dit  sur  Jules  César  par  mes 
confrères,  et  je  signalerai  seulement 
que  des  antinomies  existent  entre  la 
documentation  fournie  et  la  mise  en 
scène  telle  qu’elle  m’est  apparue  à la 
répétition  générale. 

Ce  sont  là  les  petits  côtés  de  la 
chose  : et,  malgré  cela,  malgré  les  cos- 
tumes, trop  anachronique  au  premier 
acte,  trop  irréel  au  dernier  de  M.  de 
Max.  Jules  César  a donné  la  meilleure 
interprétation  de  la  Rome  antique  qui 
se  soit  vue  jusqu’ici  sur  la  scène  fran- 
çaise. Ceci  est  d’autant  plus  intéressant 
qu’à  Londres  on  vient  de  monter,  en  ce 
moment  même,  Y Antoine  et  Cléopâtre 
de  Shakespeare,  suivant  des  principes 
non  moins  somptueux  et  des  données 
historiques  non  moins  précises,  mais 
avec  une  conception  très  différente  de 
celle  de  l'Odéon. 

Madame  Butterfly  à cette  vision  de 
force  s’oppose  comme  une  vision  de 
grâce,  et  Albert  Carré  a réalisé  dans 
sa  mise  en  scène,  dont  Félix  Régamey 
lui  a établi  la  documentation,  un  des 
plus  jolis  tours  de  force  de  lumière 
qu’il  nous  ait  encore  donnés.  Le  jour 
de  la  répétition  générale,  ce  fut  d’abord 
l’impression  que  nous  ressentîmes  : de 
la  lumière.  Le  joli  et  amusant  rideau 
du  proscenium,  où  s’échevèle,  sous  le 
soleil  levant  du  Nippon,  une  mer 
d’estampe  japonaise,  une  mer  tour- 
mentée, avec  des  vagues  dont  les 
écumes,  à la  mode  des  peintres  d’images, 
se  terminent  en  griffes  aigues,  a séduit 
le  public  par  sa  claire  gaîté,  ainsi  que 
le  premier  acte,  d’une  mignardise  gra- 
cieuse et  sautillante,  très  pimpant, 
très  mouvementé.  Tout  à fait  charmant 
et  prodigieusement  adroit  de  mise  en 


scène  est  le  second  décor,  celui  qui 
sert  aux  actes  deux  et  trois,  avec  son 
amusant  intérieur  japonais,  son  déli- 
cieux jardin  sur  lequel  donne  la  porte 
mobile  : et  la  scène  est  charmante,  où 
Mme  Butterfly  et  Soutzonki  la  sui- 
vante le  pillent,  ce  jardin,  pour  orner 
la  maison  en  l’honneur  de  l’absent 
qu’elles  espèrent,  puis  tragique  lorsque, 
dans  la  nuit  tombante,  debout,  à côté 
de  la  suivante  et  de  l’enfant  endormi, 
Mme  Butterfly,  debout  devant  le  vitrage 
de  papier,  le  crève  d’un  coup  de  doigt 
pour  regarder  le  chemin  où,  de  la  nuit 
entière,  ne  va  pas  venir  celui  qu’elle 
attend.  Mme  Marguerite  Carré  a joué 
cette  scène  de  l’attente  vaine  avec  un 
art  consommé  et  une  grande  émotion. 
Et  elle  est  fort  belle,  cette  chute  du 
jour  sur  le  jardin  fleuri  et  la  maison 
fermée,  — fort  belle  aussi,  au  lever  du 
rideau  qui  surprend  la  pauvre  Japo- 
naise dans  la  même  position,  l’appari- 
tion de  l’aurore.  Pour  ces  lentes  tran- 
sitions de  lumière,  la  machinerie  de 
l’Opéra-Comique  est  stylée  avec  une 
précision  merveilleuse,  et  la  douceur 
délicate  de  ces  lointains,  cette  impres- 
sion d’immensité,  sont  choses  d’autant 
plus  remarquables  qu’elles  sont  obte- 
nues par  Albert  Carré  sur  une  scène 
fort  ingrate,  petite,  sans  dégagements 
suffisants  et  resserrée  entre  des  murs  : 
les  Armaillis  et  Madame  Butterfly 
renouvellent  les  prodiges  à' Aphrodite, 
et  il  convient,  en  outre,  de  ne  pas 
oublier  que  le  drame  japonais  nous 
fut  annoncé  par  une  affiche  simple  et 
lumineuse,  du  plus  bel  effet. 

Par  de  pareilles  créations,  le  décor 
de  théâtre  entre  bien,  décidément, 
dans  le  domaine  de  l’histoire  de  l’art. 

Georges  Touüouze. 


Le  Budget  des  Beaux-Arts.  — Au 

Sénat,  M.  Gustave  Rivet,  dans  son  rap- 
port, commente  le  mot  de  Voltaire  : « Tout 
peuple  qui  n’a  pas  cultivé  les  arts  est 
destiré  à demeurer  inconnu.  » — 11  sou- 
tient cette  idée  que  l’Etat  « a le  devoir 
de  témoigner  sa  préférence  en  matière 
d’art»,  et  que,  tout  en  admettant  la  théorie 
de  l’art  libre  et  en  applaudissant  à l’éman- 
cipation des  artistes,  l'Etat  doit  choisir 
parmi  les  manifestations  d'art  « celles  qui 
lui  paraissent  le  mieux  répondre  à notre 
conception  de  grandeur,  d’élévation,  de 
beauté  ». 

En  ce  qui  concerne  la  Villa  Médicis, 
M.  Gustave  Rivet  estime  que,  » qui  a la 
responsabilité  doit  avoir  la  liberté,  et  nous 
voulons,  dit-il, qu’un  ministre  réformateur 
ait  le  pouvoir  de  donner  à la  direction  de 
l’Académie  de  France  à Rome  une  impul- 
sion nouvelle,  en  dehors  des  avis  de  l’In- 
stitut ou  même  en  opposition  avec  ses 
tendances  ou  ses  volontés.  » Le  distingué 
rapporteur  recueillera  pourcette  énergique 
parole  les  approbations  et  les  applaudis- 
sements de  tous  les  véritables  artistes. 

Enfin,  M.  Gustave  Rivet,  constatant 
que  la  France  consacre  par  an  t 7 millions 
aux  Beaux-Arts,  conclut  par  cette  mélanco- 
lique constatation  : « Certes,  nous  savons 
quels  sacrifices  on  demande  au  pays  pour 
sa  déjense  nationale,  pour  le  paiement  de 
sa  dette,  pour  ses  grands  services  publics, 
mais  qu’on  nous  permette  une  comparai- 
son : la  France  est  pareille  à un  bourgeois 


qui,  ayant  un  budget  annuel  de  quatre 
mille  francs,  consacrerait  à ses  jouissances 
artistiques  et  à ses  achats  d’œuvres  d’art, 
l’énorme  somme  de  dix-sept francs  par  an  ! 
Il  y a des  gens  qui  trouvent  encore  que 
c’est  trop  ! » 

Signalons  enfin  que  dans  ce  rapport  sont 
publiées  en  hors  texte  deux  intéressantes 
reproductions  des  Mois  deJordaens  : le 
Taureau  (avril),  Enlèvement  d’Europe; 
et  l'Écrevisse  (juin),  Chute  de  Phaéton. 

* 
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Les  Musées  payants.  — La  Commis- 
sion du  budget  des  Beaux-Arts  « demande 
au  gouvernement  d'étudier  très  sérieuse- 
ment l'établissement  d'un  droit  d’entrée 
qui,  cela  va  sans  dire,  serait  suspendu  les 
dimanches  et  jours  de  fête , et  les  jeudis,  et 
fournirait  au  budget  un  supplément  de 
recettes  qui  contribuerait  à l’entretien  des 
monuments  ». 


Les  maisons  rouges.  — Un  grand 
journal  parisien,  en  faisant  peindre  son 
immense  immeuble  du  plus  vif  écarlate, 
avec  tranches  et  moulures  de  l’or  le  plus 
brillant,  a posé  un  problème  intéressant. 

La  réclame  ne  connaît  plus  de  bornes. 
Une  affiche  veut  être  vue  et  vous  aveugle 
par  ses  couleurs  sataniques.  Mais  il  ne 
suffit  pas  de  couvrir  les  murs  d’une  maison 
ou  d’un  édifice  de  papiers  bariolés,  les 
parois  de  la  maison  deviennent  elles- 
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mêmes  des  affiches  gigantesques  et,  par 
la  seule  puissance  de  leur  couleur,  vous 
arrêtent  et  vous  font  faire  un  soubresaut. 
Nul  doute  que  ce  rouge  criard  n'appelle 
bientôt  son  complément  ou  son  contraste, 
et  nous  verrons  à profusion  maisons 
vertes,  bleues,  rouges,  jaunes.  Ces  cou- 
leurs — un  peu  atténuées,  il  est  vrai  — 
font  très  bien  sous  le  soleil  du  midi,  face  à 
la  grande  bleue  et  dans  un  cadre  de  luxu- 
riante végétation  ; mais  à Paris,  sur  nos 
boulevards,  derrière  le  rideau  des  arbres 
étiolés,  elles  risquent  bien  d’être  grotes- 
ques.On  parle  de  l’art  des  rues.  La  parole, 
en  ce  moment,  est  à ceux  qui  semblent 
vouloir  transformer  Paris  en  un  gigan- 
tesque modèle  de  confiserie. 

♦ 
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L’Illumination  du  Salon  de  l’Auto- 
mobile. — Le  pont  Alexandre  III  se  pare 
tous  les  ans  de  girandoles  et  d'arcs  lumi- 
neux pour  convier  les  foules  à une  des 
foires  les  plus  bruyantes  de  la  capitale. 
Cette  même  décoration,  monstrueusement 
agrandie  en  laideur  et  en  dimension,  a fait 
la  joie  des  dévots  de  l’automobile.  La  place 
de  la  Concorde  montrait  degrandes  étoiles, 
semblables  aux  décorations  du  Grand 
Turc,  reliées  par  de  minces  fils  de  petites 
lumières,  sujet  emprunté  aux  décorations 
que  les  lazzaroni  de  Naples  dressent  autour 
des  altarini  de  saint  Janvier  et  de  sainte 
Anne. 

On  demande  aux  fervents  de  l’automo- 
bile, sinon  d’écraser  moins  de  monde,  du 
moins  d’avoir  un  peu  plus  de  goût. 

★ 
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Exposition  Fragonard.  — L’exposi- 
tion de  Fragonard,  organisée  par  le  Cercle 
artistique  de  Nice,  s’annonce  comme 
devant  être  particulièrement  brillante.  Le 
nombre  des  exposants  augmente  chaque 
jour.  L’on  peut  citer,  parmi  les  derniers 
inscrits,  le  baron  Henri  de  Rothschild,  le 
vicomte  de  Reiset,  le  comte  Georges  Ozo- 


rowski,  la  Faculté  de  Médecine  de  Mont- 
pellier, M.  John  Jaffé,  le  docteur  Balestre 
et  M.  Bernard-Attanoux. 

¥ * 

Grandeur  et  décadence.  — Dernière- 
ment, dit  l 'Écho  de  Paris , c’est  le  palais 
historique  de  Roméo  et  Juliette,  à Vérone, 
qui  était  transformé  en  garage  d’automo- 
biles. Aujourd'hui,  c’est  le  tour  du  palais 
de  Françoise  de  Rimini,  à Rimini,  qui 
vient  d’être  acheté  par  une  maison  de 
commerce  pour  y installer  une  fabrique  de 
macaronis . C'est  dans  une  église  située 
près  de  ce  palais  qu’on  découvrit,  en  i 5 8 1 , 
les  restes  de  Françoise  de  Rimini  et  de 
Paolo,  son  beau-frère.  Les  deux  amants 
qu’a  immortalisés  la  poésie  de  Dante 
avaient  été  ensevelis  dans  le  même  linceul 
de  soie.  Le  palais  des  Malatesta,  à Rimini, 
où  habita  Françoise,  avait  été  ruiné  en 
partie  par  un  tremblement  de  terre  en  1 68o. 
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On  vole  dans  les  musées.  — Les  vols 

dans  les  musées  se  succèdent  avec  une 
audace  incroyable. 

Nous  venons  d'apprendre  qu’un  second 
vol  de  tableaux  vient  d’être  commis  à 
l’Académie  des  Beaux-Arts  à Saint-Péters- 
bourg, et  il  s'agit  cette  fois  d’une  œuvre 
d'un  des  plus  grands  maîtres. 

A Rome,  des  rôdeurs  ont  arraché  une 
des  tortues  en  bronze  de  la  célèbre  fontaine 
délie  Tartarughe.  Heureusement  que,  ne 
pouvant  s'en  défaire,  ils  l’ont  jetée  dans  un 
jardin  public. 

Le  seul  musée  qui  semble  à l’abri  est 
celui  du  pays  même  des  pickpockets,  la 
brumeuse  Londres.  Il  est  vrai  que,  dès 
l’entrée,  on  voit  une  escouade  de policemen 
et  qu’il  n’y  a pas  une  douzaine  de  portes 
d’entrée  comme  au  Louvre. 

* 

A New-York.  — Le  dernier  numéro 
du  Bulletin  of  the  Metropolitan  Muséum 
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of  Art,  de  New-York,  pour  l’année  1906, 
signale  un  très  puissant  dessin  de  Jordaens 
et  un  croquis  délicieux  de  Rembrandt  : 
Tobie  et  Sara.  Il  attire  l’attention  sur 
la  faveur  croissante  du  public  américain 
pour  les  monnaies  grecques  et  les  mé- 
dailles de  la  Renaissance. 

Les  trustées  du  musée  ont  créé  un  dépar- 
tement spécial  pour  l’art  égyptien  et  une 
mission  est  envoyée  en  Égypte  pour  entre- 
prendre des  fouilles. 


Au  Metropolitan  Muséum  de  New- 
York.  — La  rapidité  avec  laquelle  se 
forment  les  collections  artistiques  du  Me- 
tropolitan Muséum,  et  les  efforts  prodi- 
gieux qu’ont  accompli  les  trustées  et  les 
directeurs  de  ce  musée,  pour  arracher  à 
l’Europe  quelques-unes  des  œuvres  les 
plus  importantes  qui  n’avaient  pas  encore 
pris  abri  définitif  dans  une  collection 
publique,  devaient  nécessairement  provo- 
quer des  critiques. 

Le  général  Hawkins,  dans  une  lettre 
adressée  au  New- York  Times  du  23  dé- 
cembre, s'est  fait  le  porte-parole  des  récla- 
mations d'un  certain  nombre  d’artistes. 
Parmi  les  objections  qu’il  adresse,  il  faut 
noter  le  reproche  qu’il  fait  au  musée  d'ac- 
quérir trop  de  pièces  de  second  ordre, 
l’Amérique,  à son  avis,  ayant,  dans  le 
monde  moderne,  le  devoir  de  ne  collec- 
tionner que  des  chefs-d’œuvre.  Il  trouve 
que  le  Metropolitan  Muséum, ayant  voulu 
imiter  les  Uffizzi  et  le  Louvre  en  consti- 
tuant une  salle  carrée,  n’a  jamais  pu  réunir 
qu’un  nombre  de  toiles  qui,  par  leur 
insuffisance,  rendent  cette  tentative  ridi- 
cule. 

Il  est  malaisé  de  juger  un  musée  encore 
en  formation,  mais  il  est  facile  de  se  con- 
vaincre que  M.  Hawkins  fait  fausse  route: 
ainsi,  sous  le  prétexte  fallacieux  que  cela 
n’a  jamais  été  fait  par  aucun  musée,  il 
critique  vivement  l’emplacement  donné 


au  Penseur  de  Rodin  et  à deux  statues 
équestres , dans  la  salle  architecturale , 
tandis  que  nous  pensons  qu’on  ne  pouvait 
mieux  honorer  notre  grand  statuaire  qu’en 
donnant  à son  œuvre  le  véritable  cadre 
qui  lui  convenait. 

De  même,  il  est  fort  surpris  de  voir  des 
grandes  peintures  décoratives  servir  de 
fond  à des  statues,  ce  qui  est  conforme 
cependant  aux  véritables  traditions  de  l’art 
de  tous  les  temps,  grec,  romain,  Moyen- 
Age  et  Renaissance. 

N’ayant  pas  vu  les  dernières  disposi- 
tions du  Metropolitan  Muséum,  nous  ne 
pouvons  pas  juger  le  fond  de  la  question, 
mais  l’article  de  M.  Hawkins  semble  cri- 
tiquer tout  ce  que  nous  approuvons,  et 
nous  sommes  heureux  de  manifester  notre 
approbation  pour  une  tentative  qui  peut 
émanciper  le  Metropolitan  Muséum  du 
joug  des  routines  surannées  dont  souffrent 
tant  de  musées  européens. 


Encouragement  de  l’État.  — Notre 
rédacteur  en  chef,  M.  Georges  Toudouze, 
a reçu,  pour  son  ouvrage  intitulé  Gabriel 
Toudou\e,  et  publié  sous  les  auspices  du 
Musée,  un  encouragement  précieux,  sous 
la  forme  d’une  subvention  du  ministère  de 
l’Instruction  Publique  et  des  Beaux-Arts, 
accordée  à cet  ouvrage  quelques  jours 
après  sa  publication. 

* 
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A l’Union  centrale  des  Arts  décora- 
tifs. — L’Union  centrale  des  Arts  déco- 
ratifs a reçu,  pour  son  musée  du  pavillon 
de  Marsan,  deux  dons  fort  intéressants  de 
Mmc  René  Goblet  et  de  M.  François  Car- 
not,puis, de  M.  Blanck,  le  grand  industriel 
de  Saint-Gall,  des  caisses  contenant  une 
importante  collection  de  bonnets  brodés, 
véritables  chefs-d’œuvre  d’art  féminin,  et 
de  béguins  d’un  travail  original.  Ces  coif- 
fures proviennent,  pour  la  plupart,  de  la 
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Bavière  et  du  Tyrol  bavarois,  et  seront 
exposées  dans  une  salle  spéciale. 

* * 

Trouvaille  numismatique.  — En  tra- 
vaillant aux  fondations  d’une  maison,  rue 
du  Gouvernement,  à Saint-Quentin,  on  a 
découvert  une  cachette  faite  en  pleine  terre, 
à dix  centimètres  sous  le  sol  d’une  ancienne 
cave,  qui  contenait  un  certain  nombre  de 
pièces  d’or  et  d’argent.  Parmi  les  pièces  en 
or  se  trouvent  trois  écus  de  Charles  Vil, 
quelques  royaux,  plusieurs  moutons  et  un 
écu  de  François  Ier. 

* 

Exposition  de  tissus  orientaux.  — 

Une  exposition  de  tissus  orientaux  va 
s’ouvrir  au  Pavillon  de  Marsan,  le  25  (ou 
3 i ) janvier  prochain.  Elle  est  organisée  par 
l’Union  centrale  des  Arts  décoratifs,  avec 
l’aide  d’un  comité  composé  de  Mes  Ed. 
André,  comtesse  de  Béarn,  Stern,  et  de 
MM.  Henri  d’Allemagne,  Claude  Anet, 


Chatel,  Gonse,  Homberg,  Jenniette,  Ké- 
lékian,  Marteau  et  Piet-Lataudrie.  On  y 
pourra  admirer,  entre  autres,  les  magni- 
fiques étoffes  de  M.  Chatel,  et  la  collection 
de  velours  persans  de  M.  Kélékian.  De  très 
beaux  spécimens  de  cet  art  féerique  des 
tapis  d’Orient  seront  exposés;  et  enfin,  une 
série  de  miniatures,  en  évoquant  les  per- 
sonnages et  la  vie  de  ces  pays  du  soleil, 
montrera  l’application  des  tissus  au  vête- 
ment et  au  mobilier. 


Dons  aux  musées  royaux  de  Bru- 
xelles. — M.  Montefiore  Levi  a légué 
aux  musées  royaux  de  Bruxelles  une  im- 
portante collection  céramique  sur  laquelle 
le  bulletin  de  ces  musées  publie  un  article 
illustré  de  M.  Jos.  Destrées;  il  y a là  un 
ensemble  intéressant  de  productions  tour- 
naisiennes  qui  méritent  de  retenir  l’atten- 
tion. 

L’Amateur. 


Le  Gérant  : A.  Sambon. 
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UN  MUSÉE  DU  COSTUME 


C'est  avec  la  plus  vive  satisfaction  que  nous  saluons  l'intéressante 
initiative  qui  s’est  fait  connaître  ces  jours  derniers;  un  groupe  d'artistes 
peintres,  hommes  de  lettres,  sculpteurs,  a décidé  de  fonder  un  Musée 
du  Costume;  à ces  pionniers  de  ! idée  nouvelle  se  sont  aussitôt  joints 
des  érudits,  des  archéologues,  de  grands  couturiers,  des  collectionneurs, 
et  aujourd'hui  la  Société  de  l’Histoire  du  Costume  vient  d'entrer  en 
pleine  activité. 

I/idée  première  appartient  au  peintre  Maurice  Leloir,  qui  l'a  immé- 
diatement fait  partager  à M.  François  Carnot,  le  grand  collectionneur, 
aux  peintres  Détaille,  Job,  Georges  Scott,  de  Richemont,  Louis  Vallet, 
Cuvilhon,  au  statuaire  Mcrcié,  aux  hommes  de  lettres  Maurice  Main- 
dron,  Lenôtre,  Georges  Toudouze,  aux  érudits  François  Courboin, 
conservateur-adjoint  du  département  des  Estampes  à la  Bibliothèque 
nationale,  Arthur  Sambon,  etc.  Autour  de  ces  messieurs  se  sont  groupés 
MM.  Quentin-Bauchart  et  Froment-Meurice,  conseillers  municipaux, 
Laguionie,  directeur  du  Printemps,  Jacques  Doucet,  le  grand  couturier, 
le  comte  de  Cossé-Brissac,  le  collectionneur  bien  connu,  etc.,  etc. 

Un  conseil  d’administration  est  aujourd'hui  nommé  et  les  statuts 
de  la  nouvelle  société  formulés. 

Les  organisateurs  de  ce  mouvement  veulent  créer  à Paris  un  Musée 
du  Costume  qui  comprendra  tous  les  objets  se  rapportant  à l'histoire  du 
costume  civil  français  depuis  les  temps  anciens  jusqu’à  nos  jours;  aux 
salles  d'exposition  seront  jointes  une  bibliothèque  comprenant  toute  la 
documentation  archéologique,  une  salle  de  travail  où  les  artistes  pour- 
ront étudier  d’après  le  modèle  vivant,  et  une  salle  de  cours  où  seront 
faites  des  conférences  sur  l’histoire  du  costume. 


LE  MUSÉE.  — IV. 
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Il  est  bien  entendu  qu’un  pareil  musée  ne  peut  pas  s’organiser  du 
jour  au  lendemain  et  qu’il  va  falloir  des  mois  et  des  années  d’efforts 
pour  aboutir  au  résultat  espéré.  Aussi  les  promoteurs  de  ce  mouvement 
ont-ils  voulu  constituer  d’abord  une  société  d’art  et  d’érudition  qui,  par 
une  propagande  sérieuse,  va  faire  pénétrer  dans  le  public  la  compré- 
hension de  la  question.  Les  efforts  raisonnés  des  membres  de  cette 
société  amèneront  un  mouvement  dont  le  musée  projeté  sera  la  directe 
résultante.  Est-il  nécessaire  d'insister  longuement  pour  montrer  les 
services  considérables  que  rendra  ce  musée,  qui,  dès  maintenant,  est 
assuré  de  rencontrer  un  nombre  considérable  de  généreux  donateurs,  et 
qui  sera  l’une  des  collections  les  plus  importantes  de  Paris. 

C’est  là  une  initiative  qui  vient  à son  heure;  un  pareil  musée 
manquait  et  seules  quelques  pièces  intéressantes  étaient  disséminées  à 
Carnavalet,  à Cluny,  aux  Arts  Décoratifs.  Il  est  temps  de  faire  com- 
prendre que  le  costume  fait  partie  de  l'histoire  de  l’art  et  que  la  forme 
des  vêtements  tient  dans  l'histoire  de  l’humanité  une  place  aussi  impor- 
tante que  la  forme  des  maisons. 

LE  MUSÉE. 
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Toutes  bâties  sur  un  même  modèle,  généralisé  par  des  commu- 
nications faciles,  les  villes  modernes  ont  des  rues  bien  alignées,  des 
promenades  où  leurs  habitants  montrent  le  dimanche  l’ennui  de  leur 
désœuvrement.  Les  villes  anciennes  diffèrent  au  contraire  les  unes  des 
autres,  même  lorsqu'elles  sont  rapprochées,  et  par  conséquent  d’inspi- 
ration régionaliste  similaire.  Fondées  à des  époques  diverses,  ayant 
vécu  isolées,  leur  aspect  change  à l’infini,  avec  la  variété  de  leurs  vieux 
quartiers,  de  leurs  maisons  aux  matériaux  tassés.  Elles  nous  content 
dans  un  langage  plein  de  charme  les  rêves  de  gloire,  les  troubles,  l’idéal, 
toute  l'histoire  des  générations  disparues.  Ainsi,  elles  nous  font  vivre  non 
pas  le  présent,  mais  surtout  le  passé.  Malheureusement,  les  documents 
qu’on  y trouve  sont  rares  aujourd’hui,  le  temps  et  l’ignorance  des 
hommes  s’étant  coalisés  pour  en  laisser  subsister  le  moins  possible  ; et 
certes,  ce  qui  reste  encore  a été  conservé  plus  par  économie  ou  par 
indifférence  que  par  amour  de  l’art.  Il  faut  ajoutera  cela  les  pillages,  les 
vicissitudes  de  la  mode  ; et,  ces  derniers  temps,  la  chasse  effrénée  livrée 
à tout  objet  ancien.  Aussi  est-on  heureux  de  trouver  de  temps  à autre 
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des  musées  locaux  qui  ont  sauvé  les  quelques  vestiges  qui,  sans  eux, 
auraient  été  dispersés.  L’étranger  trouvera  là  une  source  abondante 
de  documents,  d’autant  plus  précieux  que  les  musées  de  province  sont 
presque  essentiellement  régionaux,  ne  pouvant  aller  au  loin,  avec  de 
modiques  ressources,  faire  leurs  acquisitions.  Ils  sont,  en  effet,  obligés, 
pour  augmenter  leurs  richesses,  de  s'adresser  à un  commerce  d’objets 
d’art,  souvent  local,  et  toujours  restreint.  Mais  ils  y trouvent  l’avantage 
de  former  des  colleclions  homogènes.  Parmi  ceux  qui  ont  eu  cette 
heureuse  fortune,  le  musée  Calvet,  à Avignon,  fondé  par  la  volonté 
testamentaire  du  médecin  Esprit  Calvet  (1728-1810),  est  un  des  plus 
riches  à ce  point  de  vue.  Presque  seul  dans  une  région  où  les  vestiges 
de  monuments  anciens  sont  encore  nombreux,  il  devait  devenir  l'un  des 
principaux  musées  du  Midi. 


Son  importance  d’autrefois,  Avignon  l'a  conservée,  bien  qu’elle  soit 
demeurée  sans  grande  industrie,  et  qu'elle  ait  gardé  son  caractère  de 
centre  commercial  d’un  pays  essentiellement  agricole.  Du  rocher  qui 
la  domine,  aujourd’hui  le  jardin  du  Palais  des  Papes,  on  l’aperçoit  tout 
entière.  Elle  étend  largement  la  masse  de  ses  maisons  basses,  puis,  au 
delà  des  remparts,  disperse  les  villas  de  ses  faubourgs.  Plus  loin  encore, 
ce  sont  les  terres  fécondes  qui  font  sa  richesse.  C’est  cette  plaine  verte, 
coupée  de  haies  de  pins  et  de  roseaux  secs,  rempart  nécessaire  contre 
la  brutalité  du  mistral,  qu’arrosent  et  que  font  vivre,  en  les  fertilisant, 
les  bras  nombreux  des  Sorgues  de  la  fontaine  de  Vaucluse.  Enfin,  tout 
au  loin,  le  mont  Ventoux,  de  sa  découpure  aiguë,  limite  l’horizon. 

Mais,  comme  pour  faire  contraste  avec  cette  vaste  étendue,  de 
l’autre  côté  du  Rhône  les  coteaux  de  Villeneuve  et  de  Bellevue  termi- 
nent par  des  falaises  d’un  gris  jaunâtre  les  contreforts  des  Cévennes.  Le 
Rhône  les  contourne  à plaisir;  il  serpente,  et  ses  eaux  qui  tourbil- 
lonnent, un  instant  séparées  par  file  de  la  Barthalasse,  base  naturelle, 
obligée,  de  tous  les  ponts  d’Avignon,  continuent  à rouler,  impé- 
tueuses, vers  Tarascon  et  Arles. 

Cependant,  ce  paysage  n'est  pas  complet  ainsi.  Pour  lui  donner  sa 
vie  intense,  il  faut  du  soleil  et  du  vent  : le  brillant  soleil  provençal,  qui 
donne  à toute  cette  nature  un  aspect  si  aride,  aux  tonalités  crues.  Mais 


A TRAVERS  LES  SALLES  DU  MUSEE  D’AVIGNON 


53 


il  faut  surtout  que  le  mistral  souffle  en  tempête,  que  sous  son  effort 
toutes  choses  prennent  un  aspect  sauvage.  Il  faut  voir  Avignon,  lorsque 
les  arbres  se  tordent  et  luttent  contre  le  vent  qui  se  rue  dans  l'étroit 
couloir  formé  par  l'encaissement  du  fleuve.  Car,  bienfaisant  dans  sa 
folie,  il  est  avant  tout  le  vent  qui  assainit  une  ville  aux  rues  trop 
étroites  et  mal  entretenues.  Avignon,  avec  le  vent  et  le  soleil,  c’est  toute 
la  Provence,  avec  tout  son  bien  et  tout  son  mal,  la  Provence  des 
papes,  la  Provence  du  « bon  roi  » René,  la  Provence  de  Daudet,  la 
Provence  de  Mistral.  Cependant,  ce  n’est  pas  là  son  seul  charme.  Ce  qui 


MÉDAILLE  d’aVBNIO. 
(Agrandissement.) 


plaît  surtout,  c'est  son  aspect  moyenâgeux,  avec  les  labyrinthes  de  ses 
rues,  où  les  galets  pointus  du  Rhône  remplacent  les  pavés,  avec  ses 
nombreux  palais,  vestiges  d’une  histoire  glorieuse  et  mouvementée. 


Déjà,  par  sa  situation  privilégiée  dans  la  vallée  du  Rhodanus,  Avenio, 
la  ville  des  Cavares  au  rude  langage,  était  bien  connue  des  colonies 
phéniciennes  et  massaliotes.  Mais  ce  n'est  guère  qu’après  la  conquête 
romaine  que,  ville  de  la  Gaule  narbonnaise,  elle  prend  une  grande  im- 
portance. Elle  possède  des  monuments  publics,  des  théâtres,  des  cirques, 
elle  frappe  monnaie,  elle  connaît  la  munificence  des  sacrifices  aux  divi- 
nités païennes  et  la  gloire  de  taire  porter  devant  ses  magistrats  les 
insignes  distinctifs  des  municipes  romains.  Il  convient  de  ne  pas  oublier 
que  c’est  du  bourg  tout  proche  de  Vaison  qu’a  émigré  à Londres,  au 
détriment  de  nos  musées,  la  célèbre  réplique  du  Diadumène  de  Poly- 
clète.  C'est  aussi  au  même  endroit  qu’on  a trouvé,  vers  >8io,  1 autel  au 
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dieu  Bélus  d’Apamée,  avec  une  inscription  bilingue  (musée  de  Saint- 
Germain,  n°  i i.o58).  L'inscription  grecque  se  traduit  ainsi  : « A Bélus, 

arbitre  de  la  Fortune,  Sextus  a élevé  cet  autel 
en  souvenir  des  oracles  rendus  à Apamée  (de 
Syrie).  » Septime-Sévère,  étant  en  Asie,  avait 
interrogé  l’oracle  d’Apamée  et  en  avait  reçu  la 
prédiction  qu’il  deviendrait  empereur.  C’est 
probablement  un  des  soldats  de  Sévère  qui  a 
fait  élever  le  monument  après  la  victoire  qui 
donna  l’empire  à Septime-Sévère  (bataille  de 
Lyon,  contre  Albinus,  197  ap.J.-C.).  L’époque 
romaine  est  donc  pour  Avenio,  comme  pour  la 
Provincia  tout  entière,  une  première  période 
de  grandeur. 

Par  la  suite,  elle  se  lance  ardemment  dans 
la  lutte  religieuse  et  devient  un  des  principaux 
centres  du  christianisme.  Des  églises  nom- 
breuses s’y  édifient.  C’est  ainsi  qu’on  voit  appa- 
raître Notre-Dame-des-Doms,  Saint-Pierre, 
Saint-Agricol,  Saint-Didier.  Il  y a là  une  impul- 
sion religieuse  qui  transfigure  complètement 
cette  ville  païenne.  C’est  le  prélude  de  la  splen- 
deur que  le  christianisme  y portera  à son 
apogée,  par  la  suite.  Malheureusement,  les 
invasions  sarrasines,  les  guerres  qu’elles  entraî- 
nent, détruisent  de  fond  en  comble  toute  cette 
civilisation.  Les  hordes  de  Youssoulf  ne  laissent 
rien  subsister,  et  lorsque  Charles-Martel,  après 
avoir  pris  et  perdu  trois  fois  la  ville,  en  devient 
définitivement  possesseur,  il  ne  reste  plus  que 
des  ruines.  Avignon  se  relève  lentement  d’un 
tel  désastre,  et,  pendant  5oo  ans,  elle  est  en 
proie  à l’anarchie  municipale.  Au  xne  siècle 
seulement,  sa  vie  reprend  un  peu.  De  cette  époque,  en  effet,  datent 
quelques  couvents,  et  le  fameux  pont  Saint-Bénézeth,  que  bâtit  le  pâtre 
Bénézeth,  dont  la  vénération  de  ses  concitoyens  fit  un  saint. 

Mais  tout  cela  change,  lorsque  Jeanne  de  Naples,  vendant  Avignon 
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pour  80.000  florins  à Clément  VI,  lui  donne  de  nouveaux  maîtres. 
Centre  de  la  politique  religieuse  des  papes,  elle  devient  du  même 
coup  une  des  capitales  de  l’Europe.  Dès  lors,  riche  et  importante, 
elle  prend  un  essor  considérable.  Les  congrégations,  les  religieux,  arri- 
vent en  foule,  rivalisent  de  splendeur.  La  cour  papale  y ajoute  son  luxe, 
dont  on  jugera  par  ce  seul  fait  que  Jean  XXII,  fils  d'un  savetier  de 
Cahors,  durant  son  pontificat  économisa  25  millions  de  ducats.  Et 
cette  richesse  considérable,  dépensée  largement,  fait  d’Avignon  une  ville 
somptueuse. 

« Qui  n'a  pas  vu  Avignon  du  temps  des  papes,  écrit  Alphonse 
Daudet,  n’a  rien  vu.  Pour  la  gaieté,  la  vie,  l’animation,  le  train  de  fêtes, 
jamais  une  ville  pareille.  C’étaient,  du  matin  au  soir,  des  processions, 
des  pèlerinages,  les  rues  jonchées  de  fleurs,  tapissées  de  hautes  lices, 
des  arrivages  de  cardinaux  par  le  Rhône,  bannières  au  vent,  galères 
pavoisées,  les  soldats  du  pape  qui  chantaient  du  latin  sur  les  places, 
les  crécelles  des  frères  quêteurs;  puis,  du  haut  en  bas  des  maisons,  qui 
se  pressaient  en  bourdonnant  autour  du  grand  palais  papal  comme  des 
abeilles  autour  de  leur  ruche,  c’était  encore  le  tic-tac  des  métiers  à 
dentelle,  le  va-et-vient  des  navettes  tissant  l’or  des  chasubles,  les  petits 
marteaux  des  ciseleurs  de  burettes,  les  tables  d’harmonie  qu’on  ajustait 
chez  les  luthiers,  les  cantiques  des  ourdisseurs  ; par  là-dessus,  le  bruit 
des  cloches,  et  toujours  quelques  tambourins  qu’on  entendait  ronfler, 
là-bas,  du  côté  du  pont.  Car  chez  nous,  quand  le  peuple  est  content,  il 
faut  qu’il  danse,  il  faut  qu'il  danse  ; et  comme  en  ce  temps-là  les  rues 
de  la  ville  étaient  trop  étroites  pour  la  farandole,  fifres  et  tambourins 
se  portaient  sur  le  pont  d’Avignon,  au  vent  frais  du  Rhône,  et  jour  et 
nuit  l’on  y dansait,  l’on  y dansait...  Ah!  l’heureux  temps!  l’heureuse 
ville!  Des  hallebardes  qui  ne  coupaient  pas;  des  prisons  d’Etat  où  l’on 
mettait  le  vin  à rafraîchir,  jamais  de  disette,  jamais  de  guerre...  Voiià 
comment  les  papes  du  Comtat  savaient  gouverner  leur  peuple  ; voilà 
pourquoi  leur  peuple  les  a tant  regrettés  !...  » (La  Mule  du  Pape.) 

Aussi,  à cette  époque  où  l’art  est  presque  exclusivement  religieux, 
les  artistes  viennent  de  toutes  parts,  et  suffisent  à peine  aux  nombreuses 
commandes.  Parmi  eux,  il  s’en  est  trouvé  de  remarquables,  et  les  écoles 
qu’ils  ont  fondées  nous  ont  laissé  des  œuvres  d'un  bon  goût  rare  dans  le 
midi  de  la  France.  Il  y a cependant  un  style  avignonnais  très  prononcé 
et  qui,  par  malheur,  inspire  trop  l’architecture  extérieure  des  monu- 
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ments.  En  effet,  que  la  vie  ait  été  moins  sûre  que  ne  le  veut  Daudet,  ou 
bien  que  l’art  méridional  ait  eu  trop  d’influence,  les  palais  et  couvents 
d’Avignon  bâtis  à cette  époque  sont  massifs  et  sans  ornements  extérieurs. 
Les  portails  des  églises  font  seuls  exception,  mais  sont  loin  d’égaler  la 
finesse  et  l’envolée  de  ceux  des  cathédrales  du  nord  ou  du  centre  de  la 
France.  La  production,  à cette  époque,  a été  colossale,  et  si  toutes  les 
œuvres  n’en  sont  pas  belles,  elles  ont  cependant  un  caractère  bien 
particulier,  et  par  cela  meme  présentent  le  plus  grand  intérêt.  Mais 
cette  période  de  richesse  ne  dure  que  soixante-neuf  ans,  car  les  Italiens 
réclament  leurs  pontifes,  suivant  leur  comparaison  renouvelant  « la 
Captivité  de  Babylone  » et  Urbain  V et  Grégoire  XII  cèdent  aux  prières 
de  Pétrarque,  les  suppliant  d’échanger  « une  hideuse  ville  de  la  Gaule 
contre  la  splendide  reine  du  monde  ».  Avec  le  départ  de  la  papauté, 
retournant  à Rome  en  1378,  disparaît  brusquement  la  gloire  d’Avignon 
capitale  qui,  désormais,  dans  les  siècles  suivants,  pour  illustrer  son  école, 
ne  peut  avoir  que  des  artistes  régionaux  presque  toujours  sans  talent. 
Ses  sculpteurs  sont  rares,  mais,  au  demeurant,  quelques  peintres  ont 
relevé  son  prestige. 


Le  musée  Calvet  ayant  acquis,  par  sa  place  privilégiée,  les  restes  les 
plus  fragiles,  les  pièces  les  plus  précieuses,  incarne  la  vie  même 
d’Avignon  et  en  accentue  les  diverses  phases.  Riche  pour  les  périodes 
romaine  et  gallo-romaine,  il  l’est  encore  davantage  d’œuvres  romanes 
et  gothiques.  Mais,  avant  de  parler  des  œuvres  nationales,  il  est  indis- 
pensable de  citer  quelques  précieux  fragments  grecs  échoués  — on  se 
demande  par  quelle  succession  de  hasards  — au  milieu  des  œuvres 
régionales. 

Le  morceau  le  meilleur  de  cette  courte  série  est  une  superbe  stèle 
funéraire  de  style  attique,  que  l'on  peut  dater  sans  erreur  du  début  du 
ivc  siècle  av.  J.-C.  et  qui  provient  du  musée  Nani,  de  Venise.  Quoique 
brisée  en  son  milieu  et  ne  nous  présentant  plus  que  la  partie  supérieure, 
cette  œuvre,  haute  de  om5i  sur  om  47  de  large,  est  un  des  meilleurs 
exemples  que  l’on  puisse  rencontrer  de  ce  réalisme  plein  de  sentiment 
et  de  cette  vérité  traduite  avec  tant  de  grâce,  qui,  émanation  du  meilleur 
esprit  athénien  et  du  génie  de  Phidias,  a si  profondément  pénétré  les 
écoles  et  les  ateliers,  qu’elle  a inspiré  toujours  heureusement  tous  les 
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artistes,  même  les  petits  sculpteurs  industriels  qui  étaient  chargés  de  la 
fabrication  des  stèles  sépulcrales.  Ce  monument  offre  un  très  haut 
intérêt,  au  point  de  vue  de  l’étude  des  figurines  funéraires  en  terre  cuite, 
dont  la  destination  a longtemps  excité  la  curiosité  des  archéologues  : la 
figure  principale,  image  émouvante  et  attendrie  de  la  jeune  femme 
défunte,  tient  en  effet  entre  ses  mains  une  statuette  en  terre  cuite  dont 
les  bras  et  les  jambes  sont  tronqués  aux  coudes  et  aux  genoux,  et  qu’elle 
reçoit  d’une  fillette  dans  les  bras  de  laquelle  l'artiste  a figuré  un  canard, 
offrande  rituelle  aux  morts.  Cette  stèle,  si  gracieuse  de  composition,  si 
délicate  d’inspiration,  montre  bien  quel  sens  profond  les  Athéniens 
attachaient  à l’offre  de  ces  fragiles  figurines  exposées  sur  les  tombeaux 
et  auxquelles  sans  doute  ils  liaient  une  idée  symbolique  dont  le  sens 
réel  n’est  pas  encore  bien  déterminé  '. 

Signalons  ensuite  un  curieux  petit  bas-relief  d’origine  inconnue, 
provenant  du  cabinet  de  M.  Sollier,  d'Aix,  et  acquis  en  1 83 3 : il  est 
constitué  par  un  petit  portique  à pilastre  et  fronton  rappelant  par  sa 
forme  les  stèles  attiques  ; au  fronton  sont  gravés  en  (freux  ces  mots, 
qui  revêtent  d’une  forme  grecque  des  noms  romains  : 

A . EPENNII  2EKOYNAOZ 

KAI  . AEKPIA  nOMnONIA  . A . EPENNIfl  . FTPAII  ENTITOI  YHI 
KAI  EAYTOII  ZHNTEI 1  2 

Inscrit  dans  ce  cadre  est  un  bas-relief  de  basse  époque,  représentant 
un  repas  funéraire  : la  femme,  avec  l’enfant  sur  les  genoux,  est  assise  à 
côté  de  son  mari  étendu  sur  un  lit  de  repas  ; entre  eux,  une  table  chargée 
de  mets,  de  chaque  côté  deux  enfants.  L’œuvre  est  de  valeur  artistique 
médiocre,  mais  intéressante  au  point  de  vue  des  us  et  coutumes 
antiques. 

Le  musée  Calvet  possède  aussi  une  stèle  provenant  également  du 
musée  Nani  et  représentant  Démosthène  conférant  le  droit  de  cité  à 
trois  généraux,  en  3 18  avant  Jésus-Christ.  M.  Théodore  Reinach  en  a 
parlé  assez  longuement. 


1.  Pour  plus  amples  détails,  nous  renvoyons  à l’intéressant  ouvrage,  les  Figurines  de 
terre  cuite  de  M.  Edmond  Pottier,  qui  ne  paraît  pas  avoir  eu  connaissance  de  cet  important 

document. 

2.  Cette  lecture  nous  est  donnée  par  le  catalogue  épigraphique  manuscrit  du  musée  Calvet. 
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Citons  enfin  une  curieuse  sculpture  d'aspect  barbare,  représentant 
le  dieu  d’Héliopolis,  trouvée  à Marseille  en  1 838,  et  qui  a été  certainement 

copiée  par  quelque  artiste  romain  comprenant 
plus  ou  moins  le  sujet,  sur  un  original  gréco- 
phénicien,  dont  l'explication  rituelle  a exercé 
et  continue  d’exercer  l’ingéniosité  des  mytho- 
graphes. 

★ 

4 4 

Les  sculptures  d’origine  romaine  certaine 
proviennent  presque  toutes  des  environs  immé- 
diats, ou  bien  de  la  Gaule  Narbonnaise,  et 
offrent  pour  l’histoire  d'Avignon  des  docu- 
ments considérables.  Ces  œuvres  ont  presque 
toutes  la  même  provenance  et,  pour  la  plupart, 
ont  été  trouvées  à Graveson. 

De  là  vient  un  bas-relief  en  marbre,  du 
ier  siècle,  représentant  une  chaise  curule  vue 
de  trois  quarts,  d’un  travail  très  poussé.  Décou- 
vert en  1793  à Graveson  (Bouches-du-Rhône), 
localité  qui  lit  autrefois  partie  du  diocèse 
d’Avignon,  ce  bas-relief  porte  une  inscription 
dont  la  gravure  assigne  comme  date  l’époque  d’Auguste  et  qui  est 
ainsi  conçue  : 

C aio'  OTACILIO  . Caii  F [Mo]  VOL  tinia 
O P PI  AN  O . IIII  . VIR 

(A  Caïus  Otacilius  Oppianus,  fils  de  Caïus,  de  la  tribu  Voltinia 

quatuor  vir .) 

Puis,  une  série  de  bustes  en  marbre  de  Trajan,  Lucius  Verus,  etc. 
De  là  aussi  provient  un  marbre,  torse  de  femme,  œuvre  remarquable 
aux  draperies  fines  et  serrées,  faites  dans  le  goût  grec,  et  qui  moulent 
des  formes  admirables,  devinées  sous  l'étoffe. 

Des  œuvres  de  provenances  diverses  vienneut  s’ajouter  à celles-ci  : 
une  statue  trouvée  à Pourrières,  dans  le  Var,  à ce  Campus  Putridus , 
où  Marius  écrasa,  en  102  avant  Jésus-Christ,  cent  cinquante  mille 
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guerriers  teutons,  commandés  par  le  roi  Teutobokh.  Puis  une  autre, 
trouvée  à Caumont  ; enfin,  un  buste  d'Apollon  Sauroctone,du  11e  siècle, 
d’un  fini  précieux,  aux  formes  élégantes  et  presque  féminines  par  leur 
souplesse. 

Les  œuvres  gallo-romaines  ne  sont  pas  moins  curieuses.  Il  yen  a 
là  une  collection  de  premier  ordre  par  le  nombre,  et  aussi  par  l'impor- 
tance. Placées  dans  la  même  salle  que  les  objets  romains,  elles  contrastent 
avec  ces  derniers  d'une  étrange  façon.  Leurs  allures  archaïques  marquent 
la  décadence  et  l’oubli  de  la  civilisation  artistique  que  Rome  avait 
transportée  en  Gaule.  Les  artistes  gaulois,  livrés  à eux-mêmes,  ne 
produisent  plus  que  des  œuvres,  grandioses  certes,  mais  dont  la  facture 
indique  des  peuples  redevenus  neufs  et  restés  inhabiles.  De  plus,  la 
matière  change  : le  poli  du  marbre  fait 
place  à la  rugosité  de  la  pierre.  Comme 
pour  le  romain,  la  provenance  des 
œuvres  gallo-romaines  est  assez  connue, 
et  n’est  jamais  éloignée  d’Avignon . A citer 
une  belle  collection  épigraphique,  une 
série  de  pierres  venant  de  Vaison,  et, 
du  même  endroit,  deux  grands  monu- 
ments en  bas-relief,  dont  l'un  montre  le 
sacrifice  aux  dieux  et  l’autre  un  triom- 
phateur sur  son  char.  De  là  aussi  une 
stèle  assez  curieuse,  avec,  dans  une 
niche,  deux  têtes  se  faisant  face. 

De  Séguret,  près  de  Vaison,  où  il 
a été  trouvé  en  1875,  un  édicule  en 
pierre  calcaire  dans  lequel  est  debout  un 
dieu  tenant  de  la  main  droite  un  maillet, 
de  la  gauche  une  flûte  de  Pan  : ce  dieu 
est  désigné,  sur  un  monument  funé- 
rairetrouvé  à Sarrebourg  (Lorraine),  par 
le  nom  de  Sucellus  qu'on  croit  signifier 
le  bon  frappeur.  11  porte  sur  sa  tunique 
à manches  courtes  un  manteau,  attaché 

sur  l’épaule  droite.  Les  plis  réguliers  des  draperies  et  la  facture  des 
cheveux  témoignent  un  souvenir  précis  des  procédés  romains.  Du  même 
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endroit,  un  Jupiter  gaulois  du  ive  siècle,  avec,  à droite,  un  bouclier 
en  forme  de  roue  ; à ses  pieds,  un  aigle  et  un  serpent.  Tout  comme  la 
précédente,  œuvre  plutôt  énorme  qu’artistique,  elle  fait  songer,  par 
l’armure  du  dieu  et  ses  attributs,  à la  civilisation  romaine. 

Mais  les  œuvres  qui  incarnent  le  mieux  la  période  gallo-romaine 
sont  les  statues  de  deux  guerriers.  Quoique  ne  venant  pas  du  même 
endroit,  elles  ont  entre  elles  assez  d’analogie.  Leur  facture  est  belle, 
malgré  des  imperfections  de  structure  et  de  détails.  L’une  représente  un 
soldat  s’abritant  derrière  son  énorme  bouclier  de  bois  à umbo  de  bronze 
que  recouvre  en  partie  une  draperie  à franges.  Il  porte  un  vêtement 
très  ouvert  sur  la  poitrine.  A sa  ceinture,  un  glaive,  des  bracelets  à ses 
poignets.  Cette  statue  vient  de  Mondragon.  L’autre,  très  mutilée  à la 
base,  est  le  portrait  d’un  chef  gaulois.  Comme  collier,  il  porte  le  torques 
classique,  décrit  par  Tite-Live.  Ses  cheveux  d’une  facture  archaïque, 
ses  traits  presque  sans  symétrie,  sa  cotte  de  mailles,  concourent  à lui 
donner  cette  allure  un  peu  sauvage  dont,  au  temps  de  la  guerre  de 
l’indépendance,  s’effrayaient  tant  les  légionnaires,  au  dire  des  historiens 
romains.  11  a été  trouvé  à Vachères.  Ce  sont  les  deux  œuvres  principales 

pour  l’époque  gallo- 
romaine. 

A citer  cependant 
encore  un  soldat  au 
bonnet  phrygien  et  un 
lion  dévorant,  d'un  na- 
turalisme plutôt  outré, 
don  tics  pattes  de  devant 
sont  posées  sur  deux 
têtes  d’hommes,  et  qui 
rappelle  certains  fauves 
sculptés  au  portail  d’une 
église  d’Assise. 


Mais  la  gloire  du 
musée  Calvet  est  peut-être  dans  ses  souvenirs  romans,  surtout  gothiques 
et  aussi  Renaissance.  En  visitant  cette  merveilleuse  collection,  l’impres- 
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sion  dominante  est  que  les  statues  ronde-bosse,  rares  dans  la  période 
romane,  sont  excessivement  nombreuses  en  gothique.  Suivant  l'esprit 
collectiviste  médiéval,  qui  veut  que  toute  œuvre 
concoure  à un  ensemble,  jamais  on  ne  voit  de 
statue  de  conception  isolée.  En  ces  périodes 
d’ardente  foi  religieuse,  la  pensée  prépondérante 
est  la  hantise  de  la  survie  bienheureuse  après 
la  mort.  Pour  cette  apothéose,  les  artistes  font  des 
œuvres  colossales  par  les  dimensions  et  riches  par 
le  précieux  de  la  matière.  Et, auprès  de  cette  cour 
heureuse,  le  marbre  est  seul  digne  de  matéria- 
liser pareille  splendeur.  Les  tombeaux,  en  rap- 
port avec  la  richesse  testamentaire  de  ceux  qu'ils 
immortalisent,  sont  les  vestiges  les  plus  remar- 
quables que  la  domination  des  papes  nous  ait 
légués. 


En  roman,  sur  une  colonne  haute  aux  orne- 
ments fouillés  et  enchevêtrés,  un  ange,  faisant 
songer  plutôt  à un  homme  qu’à  un  enfant.  Cette 
pièce  du  ixe  siècle,  curieuse  par  la  transition 

qu’elle  marque,  presque  gallo-romaine  d’aspect,  a cependant,  par  les 
plissés  de  ses  draperies,  un  caractère  roman  bien  défini.  De  cette  même 
époque,  venant  de  la  vice-gérance,  un  bas-relief  très  archaïque,  qui 
devait  être  un  dessus  de  porte.  Il  représente  un  guerrier  à cheval,  suivi 
de  son  valet  d’armes.  A noter  aussi  une  série  de  chapiteaux,  quelques- 
uns  avec  personnages,  tous  d’une  grande  finesse.  Ils  proviennent,  la 
plupart,  de  couvents  d’Avignon.  De  la  lin  du  xme  siècle,  treize  chapi- 
teaux doubles,  décorés  de  scènes  empruntées  à la  vie  des  saints.  Les 
personnages  portent  des  vêtements  ecclésiastiques  d'une  grande  simpli- 
cité. Ce  sont  les  fragments  décoratifs  subsistant  de  l'ancien  couvent  des 
Dominicains.  A partir  du  xive  siècle,  les  pièces  gothiques  sont  nom- 
breuses : des  gargouilles,  des  supports,  des  dalles  funéraires,  des  niches 
en  pierre,  et  surtout  des  tombeaux  en  marbre  ornés  de  nombreuses 
statues. 


LE  DIEU  SUCELLUS. 


Tout  d'abord,  celui  d'Urbain  V,  dont  le  corps  est  assez  mutilé.  La 
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tête  plus  forte  que  nature,  le  cou  large,  sont  traités  cependant  avec  un 
grand  souci  de  l’exactitude.  L’expression  en  est  calme  et  les  ornements 
simples. 

Puis  c'est  le  tombeau  du  cardinal  Jean  de  la  Grange,  enterré  aux 
Bénédictins,  en  1402.  Cardinal  et  évêque  d’Amiens,  ancien  légat 
d’innocent  VI  en  Espagne,  Jean  de  la  Grange,  ministre  d'Etat  et  surin- 
tendant des  finances  de  Charles  V,  fut  un  des  meilleurs  protecteurs  des 
beaux-arts  au  xivc  siècle,  et  sa  statue,  œuvre  d'André  Bauneveu,  figure 
au  contrefort,  qu’étant  évêque  d’Amiens,  il  fit  élever  contre  la  tour 
septentrionale  de  la  cathédrale.  Son  tombeau,  mutilé  pendant  la  Révo- 
lution, à demi  enterré,  fut  exhumé  en  1829  : le  transi  et  tout  un 
ensemble  de  fragments,  furent  apportés  au  musée  Calvet,  sans  qu’aucune 
identification  d'ensemble  fût  alors  possible.  Le  hasard  fit  qu'Eugène 
Müntz,  travaillant  à la  bibliothèque  Barberini,  à Rome,  dans  les  papiers 
de  Suarès,  découvrit  un  dessin  du  xvn°  siècle  reproduisant  le  tombeau 
du  cardinal  et  il  le  publia  dans  l'Ami  des  Monuments  et  des  Arts  en 
1890.  De  ce  monument,  autrefois  énorme  — il  devait,  en  effet, 
mesurer  une  quinzaine  de  mètres  de  hauteur,  — il  ne  reste  plus  que 
des  morceaux  isolés,  mais  qui  suffisent  à donner  l’idée  exacte  de  ce  que 
devait  être  l’œuvre  complète.  D'abord,  deux  statues  du  cardinal  : en 
bas,  son  corps  desséché,  réduit  à l'état  de  momie  (le  transi).  Traité 
avec  un  grand  réalisme,  il  témoigne  de  connaissances  anatomiques 
approfondies.  Au-dessus,  le  gisant.  Le  cardinal  est  étendu  sur  son 
lit  de  mort.  Les  ornements  en  sont  chargés.  La  chasuble  porte  des 
broderies  richement  ouvragées;  aux  bras  du  mort,  des  bracelets  larges, 
marqués  de  ses  initiales  ; à ses  doigts,  des  bagues.  Par  malheur,  la  tête 
est  trop  mutilée  pour  en  laisser  voir  l'expression. 

Puis,  de  ce  même  monument,  des  statues  placées  sur  trois  étages. 

Sur  le  premier,  l' Annonciation.  La  Vierge,  souriante,  gracieuse, 
porte  des  draperies  amples  et  bien  détaillées.  Puis,  un  ange  à la  tête  de 
moine,  aux  ailes  d’un  beau  travail  ; enfin,  deux  adorateurs. 

Aux  étages  supérieurs,  plusieurs  statues  qui  devaient  représenter 
les  principaux  épisodes  de  la  vie  du  cardinal.  Cet  ensemble  est  un  des 
plus  beaux  que  possède  le  musée  d’Avignon.  Il  fait  présumer  favorable- 
ment non  seulement  de  la  richesse  colossale  du  défunt,  mais  aussi  de  la 
plénitude  de  talent  des  sculpteurs  de  son  époque.  M.  Louis  Gonse  date 
cette  œuvre  du  début  du  règne  de  Charles  VI  et  il  attribue  à Claux  de 
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Werwe,  disciple  de  Claux  Sluter,  la  conception  générale  et  la  statue  du 
transi  ; d'autres  parties  lui  rappellent  la  manière  d'André  Bauneveu 
et  de  Jean  de  Camb-ai,etil  n’hésite  pas  à penser  que  le  monument  était 
dû  à la  collaboration  intime  de  statuaires  différents,  mais  également 
remarquables. 

On  trouve  ensuite  un  tombeau  du  cardinal  de  Brancas,  venant  des 
Dominicains.  Dans  les  niches  supérieures 
sont  placées  une  série  de  statues  en  mar- 
bre, de  provenances  diverses  et  d’époques 
variant  entre  le  xivc  et  le  xv°  siècle.  Puis, 
le  tombeau  d’Antoine  de  Porte  (f  1494), 
trouvé  à Saint-Didier.  Armé  de  pied  en 
cap,  vêtu  d'une  cotte  de  mailles  recou- 
verte d’un  petit  manteau,  il  porte  à son 
cou  le  collier  de  son  ordre.  Scs  pieds 
reposent  sur  un  chien.  A son  chevet, 
deux  anges  tiennent  son  heaume.  Sa  figure 
rasée  et  grimaçante,  à la  face  aplatie,  est 
d'un  naturalisme  outré. 

A ces  tombeaux  presque  complets, 
il  faut  en  ajouter  d'autres,  dont  nous  ne 
possédons  que  des  débris,  mais  de  tout 
premier  ordre.  La  plupart,  en  effet,  sont 
des  têtes  de  papes  ou  de  cardinaux.  De 
là  aussi  viennent  de  nombreuses  et  belles 
statues.  Parmi  celles-ci,  un  Père  Éternel, 

Saint  Lazare,  Sainte  Marthe,  les  Apôtres  et  bien  d’autres  encore1. 

De  l'époque  gothique,  il  faut  citer  aussi  le  moulage  en  plâtre  d'un 
bas-relief  encore  à Saint-Didier,  commandé  par  le  roi  René  à Laurana, 
en  1470.  Le  goût  italien  domine  la  facture  et  les  détails.  Il  y a là,  en 
effet,  des  documents  d’architecture,  de  vêtements,  qui,  s’ils  étaient 
français,  seraient  du  xvie  siècle.  De  plus,  il  faut  y ajouter  une  tendance 
trop  prononcée  pour  les  figures  caricaturales. 

Enfin,  une  Vierge  en  pierre,  oeuvre  tout  à fait  remarquable,  qui 
était  encore  dernièrement  place  des  Corps-Saints,  à Avignon.  Un  voile 
enveloppe  sa  tête  délicate.  Elle  porte  un  corsage  collant,  dont  les  manches 

1.  Cf.  La  Bande  (l'Art,  1905). 
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s’évasent  dans  le  bas.  Un  manteau  d’étoffe  pesante,  bordé  de  cabochons, 
la  recouvre  entière.  Elle  fait  songer  par  sa  finesse  d’ensemble,  son 
expression,  aux  statues  de  la  belle  école  bourguignonne.  Et  l’on  ne  peut 
que  féliciter  M.  Digonnet,  le  sympathique  conservateur  du  musée 
Calvet,  dont  la  compétence  a valu  cette  heureuse  acquisition. 

Pour  être  complet,  de  cette  époque  il  faut  citer  une  belle  collection 
de  ferronnerie,  de  bois  sculpté,  et  surtout  quelques  bas-reliefs  italiens, 
dont  le  principal  est  dans  le  genre  d'Agostinio  di  Duccio.  Il  représente  la 
Vierge  et  son  Enfant,  avec,  dans  le  fond,  des  anges  : on  fait  grand  cas  de 
cette  sculpture,  mais  nous  trouvons  cet  enthousiasme  un  peu  exagéré. 
Enfin,  un  charmant  bas-relief  de  l'école  de  Mino  représente  sainte  Hélène. 


L'art  régional  pour  la  Renaissance,  représenté  par  une  cheminée 
monumentale  en  pierre,  peu  intéressante  et  grossière  de  facture,  a,  de 
plus,  le  malheur  de  pouvoir  être  comparé  à une  œuvre  de  tout  premier 
ordre  de  l'école  bourguignonne.  Cette  dernière,  un  bas-relief  trouvé  en 
Côte-d'Or,  et  payé  60  francs  par  un  maire  d'Avignon  qui  voyageait  de  ces 
côtés,  a été  relativement  assez  mutilé,  puisque,  sur  quatre  statues,  trois 
seulement  nous  restent.  Elles  proviennent  du  tombeau  de  Jacques  de 
Chabannes,  maréchal  de  France,  seigneur  de  La  Palice,  tué  à Pavie  en 
1 32 5 et  pour  qui  Marie  de  Melun,  sa  veuve,  avait  fait  élever  ce  somp- 
tueux mausolée.  Ces  trois  statues,  presque  en  haut-relief,  sont  la  Justice , 
la  Force , la  Tempérance.  Et  la  quatrième  des  vertus  cardinales,  la 
Prudence , qui  manque  évidemment,  est,  paraît-il,  au  British  Muséum. 
La  facture  en  est  des  plus  soignées.  La  minutie  des  détails  et  la  rondeur 
des  nombreuses  draperies  nous  permettent  de  voir  là  un  des  chefs- 
d'œuvre  de  la  Renaissance  française  qui,  du  côté  de  Dijon,  a brillé 
d’un  si  vif  éclat.  M.  Louis  Gonse  attribue  cette  œuvre  à l'école  de 
Michel  Colombe  et  la  fait  sortir  de  l'atelier  de  Georges  Monoïer,  auteur 
du  tombeau  de  Charles  Ier  de  Lalaing,  au  musée  de  Douai,  et  de  Sidrach 
de  Lalaing,  à Saint-Omer. 

La  sculpture  des  époques  suivantes  est  de  peu  d'intérêt.  Malgré  cela, 
il  est  nécessaire  de  signaler  la  cheminée  Louis  XIII,  provenant  de  la  salle 
des  gardes  de  l'hôtel  de  Crillon,  le  fameux  compagnon  d'Henri  IV. 
Dans  les  guirlandes  de  fleurs  et  de  fruits,  souvenirs  de  la  Renaissance, 
la  lourdeur  n’est  pas  corrigée  par  une  facture  cependant  très  soignée. 
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Mais  ce  qui  fait  la  beauté  de  l’ensemble,  ce  sont  deux  cariatides, 
grandeur  nature,  d'un  goût  et  d’un  modelé  parfaits. 

Du  style  Louis  XIV,  le  tombeau  de  Gaspard  Simiane  (y  1686), 
trouvé  aux  Bénédictins,  bas-relief  de  Péru,  remarquable  surtout  par 
l’envolée  de  ses  draperies. 

Ces  diverses  sculptures  suffiraient  seules  à donner  au  musée  Calvet 
une  importance  considérable. 

Mais  il  faut  ajouter  à cela  une 
collection  de  tableaux,  dont 
quelques-uns  sont  des  chefs- 
d’œuvre,  surtout  dans  la  pé- 
riode gothique. 

* 

» * 

Du  xive,  un  portrait  du 
Bienheureux  Pierre  de  Luxem- 
bourg, évêque  de  Metz,  né  à 
Ligny-en-Barrois  en  1369, 
mort  à Avignon  en  1397.  Vêtu 
de  la  cappa  magna  rouge,  à 
revers  blancs,  la  tête  nue  et 
nimbée,  il  est  agenouillédevant 
un  prie-Dieu,  surmonté  d’un 
Christ.  Le  fond  gaufré  repré- 
sente une  tapisserie  historiée. 

Il  provient  des  Célestins.  De 
la  même  époque,  un  tableau 
représentant  un  saint  évêque  et  sainte  Agnès.  La  sainte  porte  une 
robe  damassée,  recouverte  d’un  manteau.  Sa  longue  chevelure  blonde 
s’échappe  d'une  calotte;  son  front  est  ceint  d'une  couronne.  D’une 
main  elle  tient  un  livre,  de  l’autre  un  glaive.  Le  saint,  coiffé  d’une 
mitre,  tient  une  crosse  de  la  main  gauche  et,  de  la  droite,  fait  le  geste 
de  bénédiction.  Les  sujets  se  détachent  sur  fond  d'or.  Dans  le  coloris, 
dans  la  façon  de  dessiner,  on  retrouve  le  faire  de  Nicolas  Froment.  Et, 
de  plus,  la  pose  de  l’évêque  est  tout  à fait  celle  du  Saint  Syphren 
provenant  du  grand  séminaire  d’Avignon,  avec  lequel  ce  tableau  a de 
grandes  analogies.  Au  même  maître,  on  pourrait  attribuer  une 
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Adoration , très  belle  de  couleurs.  Aux  pieds  de  la  Vierge,  à droite, 
est  un  chevalier  en  armure  présenté  par  un  évêque  en  riche  chasuble 
qui,  de  la  main,  soulève  sa  mitre.  Au  mur,  sont  peintes  les  armoi- 
ries du  chevalier.  L’Enfant  est  assis  sur  un  coussin  et  pose  sur  son 
genou  gauche  la  boule  du  monde,  surmontée  d’une  croix;  sur  un 
pilastre  sont  gravés  ces  mots  : QVEM  GENVT  ADORAVT.  Par  les 
baies  qui  limitent  le  fond,  apparaît  une  architecture. 

Ce  tableau,  comme  le  précédent,  est  très  remarquable. 

Du  xve  siècle,  un  panneau  en  mauvais  état,  séparé  en  trois  compar- 
timents et  surmonté  d'un  grand  baldaquin  ogival.  Au  milieu,  un  pape  ; 
d’un  côté,  un  guerrier  ; de  l'autre,  sainte  Marthe,  tenant  en  laisse  la 
Tarasque. 

De  la  même  époque,  et  aussi  d’un  grand  intérêt,  la  Fontaine  de  Sang. 
Au  centre,  le  Christ  en  croix,  dont  le  sang  ruisselle  en  abondance  dans 
un  bassin,  d’où  il  découle  dans  un  réservoir  par  quatre  ouvertures, 
représentant  les  emblèmes  des  évangélistes.  A sa  droite,  la  Madeleine, 
à sa  gauche,  sainte  Marie  Egyptienne,  n’ayant  d’autre  vêtement  que  ses 
cheveux  longs  et  soyeux.  Toutes  deux  tiennent  des  banderoles  décorées 
d’inscriptions  par  lesquelles  les  deux  saintes  s’adressent  elles-mêmes  au 
spectateur  pour  l'adjurer  de  venir  « laver  sa  coulpe  vaine  ».  Dans  le  bas 
du  tableau,  au-dessus  des  mots  FONS  PIETATIS,  et  gravée  sur  la 
margelle  même  du  bassin,  une  inscription  assez  originale  pour  être 
relatée  : 

Fontaine  suis  que , pour  l'umain  linage, 

Grant  source  fai\  de  sang  a habundance 
Sy  que  l'orne,  qu'ay  fait  à mon  y mage, 

Y puisse  avoir  parfaite  congnoissance 
Où  aller  doit  sa  folle  oultrecuidance , 

Et  les  vices  dont  estes  entache \ 

Nettoyer  tous  par  vraie  repentance  : 

Or  viengne  cy  et  lave  ses  péche\ 1 . 

Il  est  à regretter  que  la  peinture  n'en  soit  pas  d'une  plus  grande 
finesse,  étant  donné  qu’il  incarne  à peu  près  parfaitement  la  manière 
de  l'école  avignonnaise. 

i.  Le  tableau,  outre  cette  inscription,  en  porte  un  certain  nombre  d’autres,  dont  voici  le 
détail  : 

En  dessous  de  cette  inscription  en  lettres  rouges  : « Si  enim  sanguis  yrcorum  aut  tauro- 
runt  et  cinis  vitule  aspersus  iniquitates  sanctificat  ad  emundacionem  carnis,  quanto  rnagis 
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Puis,  un  panneau  peint  sur  les  deux  faces,  représentant  l'Annon- 
ciation, auquel  on  peut  ajouter  aussi  d'autres  œuvres  intéressantes. 

Du  xvie  siècle,  deux  tableaux  de  Simon  de  Chalon,  peintre  d'histoire, 
qui  travailla  à Avignon  de  i5q5  jusqu’à  1 585 . Le  premier,  l’Adoration 
des  bergers , est  certes  bien  meilleur  que  le  second,  qui  marque  trop 
l'influence  italienne. 

Un  peu  antérieur  en  date,  un  portrait  en  buste  du  Cardinal  de 
Coligny , qui,  longtemps  attribué  à Holbein,  est  certainement  de 
Corneille  de  Lyon.  La  tonalité  blonde  de  l’ensemble,  la  souplesse  de  la 
touche,  en  dénotent  suffisamment  l’auteur. 

Puis,  un  portrait  de  Henri  VI,  roi  d'Angleterre ; enfin,  deux 
portraits  des  frères  Lenain. 

Le  premier,  celui  de  la  Marquise  de  F or  b in,  abbesse  d'un  couvent 
de  Provence.  Coiffée  et  vêtue  de  noir,  elle  porte  un  col,  une  guimpe  et 
des  revers  de  manches  blancs.  Mais  cette  toile  représente  une  femme 


sanguis  Christi,  qui  per  Spiritum  Sanctum  semet  ipsum  obtulit  immaculatum  Deo,  emundabit 
conscienciam  nostram  ab  operibus  mortuis  ad  serviendum  Deo  viventi. — Pau  lus  ad  Hebreos  IX  ». 

A droite  et  à gauche  des  mots  : TONS  PIETATIS,  les  mots  : S.  MARIA  MAGDALENA 
et  S.  MARIA  GIPCIACA. 

Sur  le  nimbe  de  la  Madeleine,  en  lettres  onciales,  la  légende  : MARIA  MADELENA 
Olru]  P[ro]  Nfot/i]  ; la  sainte  tient  une  banderole  portant  ces  mots  : 

O vous  pécheurs,  querans  avoir  pardon 
De  vos  pechicq,  vecy  la  vray  fontaine, 

De  laquelle  sort  grâce  a grant  abandon  ; 

Où  chescun  peult  laver  sa  coulpe  vaine, 

Comme  j’ay  fait,  moy  Marie  Magdelaine, 

Qu’estoye  souillé  de  pechie\  lais  et  ors  ; 

Nette  en  suis,  de  tous  poins  sauve  et  saine, 

Venue j y donc  et  croyes  mes  retors. 

En  caractères  rouges,  ces  mots  : « Ipse  vulneratus  est  propter  iniquitates  nostras,  cujus 
livore  sanati  fuimus». 

Sainte  Marie  l’Égyptienne  sur  son  nimbe  a les  mots  : SANCTA  [Maria]  EGICIACA 
OR[a]  P[ro]  N[o£is]  ; elle  tient  également  une  banderole  avec  ces  mots  : 

Ce  estycy  que  chescun  doit  venir 
Laver  de  cuer,  en  grant  devocion, 

Tous  ses  pechiej,  pour  net  en  devenir, 

A la  fontaine  qu’est  de  remission, 

Comme  j'ay  fait  en  vraye  contriction, 

Moi,  Geipcienne,  qui  de  pechieÿ  avoye 
Tant,  que  c'estoit  abhominacion. 

Or  en  suis  nette  : cy  vous  monstre  la  voye. 

En  caractères  rouges,  ces  mots  : « Ut  nos  lavaret  crimine , Manavit  unda  sanguine  ». 
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âgée,  puisque  la  marquise  avait  84  ans  à ce  moment;  aussi,  ce  tableau 
est-il  empreint  d’une  certaine  sécheresse,  que  nous  ne  trouvons  pas  dans 
le  portrait  d’un  membre  de  la  famille  de  Péruzzis.  Celui-ci,  âgé  de 
14  à i5  ans,  vêtu  d’un  pourpoint  de  satin  blanc,  fut  peint  en  i632.  Il  a 
sur  le  précédent  l'avantage  d'être  clair  et  gracieux. 

Ensuite,  de  Philippe  de  Champaigne,  un  portrait  d’homme  en 
buste. 

Mais  il  faut  faire  une  grande  place  à la  famille  des  peintres  Mignard, 
qui,  étant  venus  se  fixer  de  bonne  heure  à Avignon,  peuvent  être  consi- 
dérés comme  y étant  les  représentants  de  la  peinture  au  xvne  siècle. 
Incontestablement  artistes  de  grand  talent,  ils  ont  eu  contre  eux 
d'employer  des  couleurs  qui,  malgré  leur  vivacité,  ont  poussé  au  noir, 
et  enfin,  d'être  d’une  époque  que  l'on  n’apprécie  plus  aujourd’hui.  Leurs 
œuvres  sont  nombreuses  au  musée  Calvet. 

De  toutes,  la  meilleure,  faite  par  Pierre  Mignard,  représente 
Mme  de  Montespan  et  son  fils  sous  les  traits  de  Flore  et  de  Zéphyr. 

Un  peu  plus  loin,  trois  tableaux  attribués  à Largillière,  dont  un 
seul  paraît  être  du  maître,  bien  que  noir  et,  par  suite,  manquant  de 
souplesse.  C’est  le  portrait  de  François  d’Aubusson,  duc  de  la  Feuillade. 

Cette  peinture,  belle  incontestablement,  est  loin  d'être  une  des 
meilleures  de  Largillière. 

Mais  on  ne  peut  pas  en  dire  autant  de  trois  portraits  de  Grimoud, 
dont  deux  sont,  à juste  titre,  traités  de  chefs-d'œuvre.  Le  coloris  en  est 
suave,  les  figures  charmantes  dans  leur  douceur.  Le  premier  représente 
une  jeune  dame,  le  second  un  dessinateur,  tous  deux  vêtus  à l'espagnole. 
Quant  au  troisième,  il  est  d'une  facture  inférieure  aux  précédents. 

De  Duplessis  de  Carpentras,  un  très  bon  portrait,  Joseph  Périt, 
architecte.  Le  goût  des  draperies  en  est  un  peu  maniéré;  mais  il  sait  les 
rendre  soyeuses  par  des  lumières  vives  et  miroitantes.  Et  il  serait  un 
peintre  de  tout  premier  ordre,  si  ses  chairs  n’étaient  trop  rosées,  et  s'il 
ne  manquait  pas  de  vigueur. 

Par  Régnault,  un  portrait  de  femme  en  bacchante.  La  tête  en  est 
jolie;  les  yeux  sont  pleins  d’expression  ; la  physionomie  est  sympathique 
et  spirituelle. 

Au  xvme  siècle,  l’école  avignonnaise,  illustrée  surtout  par  Joseph 
Vernet  et  ses  élèves,  nous  a laissé  un  nombre  considérable  de  tableaux 
qui  rappellent  le  genre  de  Claude  le  Lorrain.  Le  musée  Calvet  possède 
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de  Joseph  Vernet  des  œuvres  nombreuses,  parmi  lesquelle  on  remarque 
surtout  des  marines.  Comme  celle  des  Mignard,  la  famille  des  Vernet, 
tous  peintres  de  père  en  fils,  devait  donner  à Avignon  une  gloire  énorme, 
et  leur  souvenir  y est  resté  vivace. 

De  Jacques-Louis  David,  un  tableau  remarquable,  représentant  la 
Mort  de  Bava.  Le  jeune  tambour,  laissé  nu  sur  la  terre,  serre  contre 
son  cœur  la  cocarde  tricolore.  Le  sujet,  la  simplicité  du  fond  et  la 
vigueur  de  la  touche  en  font  une  œuvre  grandiose.  On  y sent  vibrer 
toute  l’âme  de  ce  grand  artiste  qui  s'écriait  un  jour  : « Ce  sont  de  telles 
actions  que  j'aime  à retracer.  Je  remercie  la  nature  de  m'avoir  donné 
quelques  talents  pour  célébrer  la  gloire  des  héros  de  la  République.  C'est 
en  les  consacrant  à cet  usage  que  j’en  sens  surtout  le  prix  ».  Tout  son 
enthousiasme,  toute  sa  fougue,  il  les  a mis  dans  ce  tableau  inachevé. 

Du  baron  Gérard,  élève  du  précédent,  la  Reine  Hortense  enfant. 
Elle  est  nu-tête  et  tient  de  la  main  droite  un  bouquet  de  fleurs.  Mais, 
ce  portrait,  autrefois  très  goûté,  ne  manque  pas  d'une  certaine  gaucherie 
dans  la  position  du  corps  et  des  bras.  De  plus,  la  peinture  trop  nette 
manque  de  douceur. 

Le  musée  d'Avignon  possède  en  outre  de  nombreux  tableaux 
étrangers.  Parmi  les  plus  intéressants  : la  Vierge  et  l’Enfant  Jésus , de 
Lorenzo  di  Credi  ; une  Madone  allaitant  l’Enfant  Jésus , de  Giacobello 
del  Fiori,  école  vénitienne,  et  plusieurs  bons  Salvator  Rosa. 

D’Holbein  le  jeune,  un  portrait  d’homme  vêtu  de  noir,  coiffé  d’une 
toque,  et  dont  la  barbe,  de  couleur  rousse,  est  séparée  en  deux. 

Enfin,  un  tableau  de  l'école  allemande  du  xvc  siècle,  d’une  finesse  et 
d'un  précis  de  détails  remarquables,  représentant  la  Résurrection  du 
Sauveur.  Le  Christ,  tenant  d'une  main  la  croix  ornée  d'un  gonfanon, 
sort  de  son  tombeau  avec  un  geste  d'un  réalisme  frappant,  s’appuyant 
de  la  main  gauche  au  sépulcre  avant  d’assurer  le  pied  droit,  qu’il 
s’apprête  à poser  à terre  en  enjambant  le  rebord  du  tombeau  avec  un 
mouvement  de  hanche  très  caractérisé.  L’un  des  gardes  cherche  à 
éveiller  son  camarade  en  lui  pinçant  le  nez  de  la  main  gauche  et  en 
lui  montrant  le  Christ  de  la  droite;  deux  autres  gardes,  accoudés  sur  le 
sépulcre,  dorment  profondément,  et  au  premier  plan,  à droite,  un 
archer,  en  armure  complète  du  xve  siècle,  se  lève,  avec  un  geste  de 
surprise  de  ses  deux  mains  ouvertes.  Dans  le  fond,  apparaît  un  paysage 
boisé,  que  dominent  les  flèches  des  monuments  de  la  ville  de  Jérusalem. 
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Ce  sont  là  à peu  près  toutes  les  œuvres  remarquables  en  peinture 
ancienne  que  possède  le  musée  d’Avignon. 

A cette  énumération  on  doit  ajouter  quelques  manuscrits  riche- 
ment enluminés,  un  Christ  en  ivoire  de  68  centimètres,  œuvre  admi- 
rable de  Guillermin,  appelé  Christ  de  la  Miséricorde , et  qui  appartient 
encore  aux  Pénitents  Noirs,  dont  la  congrégation  se  recommande  par 
un  tronc  à la  bienveillance  des  visiteurs.  Puis,  une  série  assez  intéres- 
sante de  bronzes  italiens,  et  des  objets  en  métal  et  en  ivoire,  romans  et 
gothiques.  Parmi  ces  derniers,  on  remarque  une  crosse  du  xme  siècle, 
en  cuivre  doré,  représentant  le  Couronnement  de  la  Vierge;  des  croix 
processionnelles,  des  bibelots  émaillés,  des  coffrets.  Pour  finir,  un 
ensemble  assez  complet  de  spécimens  de  la  céramique  d’Avignon  et 
d'Apt,  si  fortement  inspirée  des  principes  de  Bernard  Palissy.  Les  orne- 
ments employés  sont  en  relief,  mais  les  couleurs  sont  le  plus  souvent 
jaunes  ou  marron. 


Les  collections  du  musée  Calvet,  ne  suffisent  pas  à donner  l’idée 
complète  de  l'art  régional  : aussi,  nous  ne  pouvons  que  regretter  la 
modicité  des  ressources  dont  dispose  la  direction  du  musée,  et  cette 
tendance  toujours  croissante  de  la  centralisation  des  objets  d'art  qui 
enlève  aux  musées  de  province,  au  profit  de  ceux  de  Paris,  des  œuvres 
qui  seraient  plus  à leur  place  à l’endroit  où  elles  ont  été  créées. 

Cependant,  il  reste  pour  le  musée  d'Avignon  un  espoir  : c'est  de 
recueillir  les  quelques  œuvres  aujourd'hui  encore  dans  les  monuments 
publics  du  Comtat.  Sa  tâche  n’est  donc  pas  terminée,  et  nous  espérons 
que  toutes  ces  richesses,  non  encore  acquises,  ne  lui  seront  pas  enlevées, 
et  qu’elles  viendront  dignement  compléter  celles  qu’il  possède  déjà. 

Emile  Bailly. 

P.  S.  — Cet  article  était  entièrement  composé,  lorsque  nous  est  parvenue  la  nouvelle  que 
le  Saint  Syphrein  du  grand  séminaire  venait  d’entrer  dans  les  collections  du  musée  Calvet  ; 
il  nous  paraît  inutile  d’insister  sur  une  œuvre  aussi  universellement  connue,  et  nous  nous 
félicitons  de  la  voir  ainsi  sauvegardée. 
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Et  seul  le  dur  métal  que  l’amour  fit  docile 
Garde  en  sa  fleur,  aux  médailles  d’argent, 
L’immortelle  beauté  des  vierges  de  Sicile. 

J.-M.  de  Hérédia. 


De  temps  à autre,  par  l'effet  de  leur  rythmique 
développement,  les  sociétés  humaines  atteignent 
cette  certaine  heure  de  richesse,  de  vie  calme, 
de  plénitude  luxueuse,  qui  marque  l’apogée  d'une 
ère  politique  et  sociale  et  qui,  par  son  calme 
apparent,  troublé  de  remous  profonds  et  subits, 
ressemble  étonnament  à ces  lourdes  minutes  mys- 
térieuses de  la  pleine  mer,  alors  que,  sur  la  grève 
entièrement  submergée,  l'Océan  hésite,  dans  une 
visible  inquiétude,  n'ayant  déjà  plus  la  joie  agressive  et  vivante  de  la 
marée  montante,  mais  ne  pleurant  pas  encore  les  râles  sanglotants  de  la 
marée  descendante. 

A cette  heure  de  jouissance,  que  ne  magnifie  plus  l'effort  désespéré 
vers  un  Idéal  maintenant  conquis  et  que  traverse  sourdement  l'anxiété 
de  la  décadence  qui  va  venir,  véritable  heure  de  fête  épicurienne,  l'Art 
subit  l'ambiance  du  milieu  et  répond  à la  morbidessse  de  cette  jouis- 
sance un  peu  troublée. 

La  Statuaire  particulièrement  y rencontre  chaque  fois,  pour  rendre 
sa  vision  de  la  Femme,  un  moyen  d'expression  toujours  pareil,  mais 
toujours  renouvelé,  et  une  formule  dont  le  charme  infini  assure  à ses 
créations  la  piété  attendrie  des  postérités,  parce  qu'elle  est  menue, 
fragile  et  délicate. 

Lorsque,  se  passant  de  main  en  main  sans  le  laisser  éteindre  le 
flambeau  sacré  de  la  course  antique,  les  générations  successives  montent 
à l’assaut  d’un  Idéal  nouveau,  la  Statuaire,  art  viril,  monumental  et 
démocratique,  sur  les  forums  et  dans  la  rue,  aux  parois  des  édifices 
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religieux  ou  civils,  se  jetant  au  plus  épais  de  la  mêlée  sociale,  dans  le 
cadre  que  lui  offre  l’art  maître,  l'Architecture,  parle  aux  citoyens  de 
combats  forcenés,  de  luttes  enthousiastes  et  d’espoirs  invaincus  : et  la 
Femme  alors  est  une  héroïne,  mi-divine,  mi-humaine,  suivant  l’âge  reli- 
gieux une  Minerve  guerrière,  une  Diane  chasseresse,  une  vierge  martyre, 
mais  toujours  elle  aussi  adonnée  à l’effort  physique  ou  intellectuel. 

Au  jour  du  triomphe  dont  elle  a sa  part,  le  sculpteur  fait  d’elle  le 
plus  haut  des  symboles  et,  dans  la  gloire  des  monuments  publics,  prend 
les  traits  de  la  mère  de  famille  pour  mieux  rendre  l'auguste  sérénité  des 
Déesses  de  la  cité  antique  au  fronton  des  temples  païens  et  de  la  Vierge- 
Mère  au  tympan  des  cathédrales;  et  sur  elle  repose  la  plus  grande  des 
espérances  humaines  : la  continuité  de  la  race,  c’est-à-dire  la  glorification 
de  son  Idéal. 

Mais  tout  aussitôt  — tandis  que  recommencent  à gronder  des  espé- 
rances nouvelles  qui,  pour  se  faire  place  au  soleil,  devront  fatalement 
commencer  par  être  révolutionnaires  — sonne  l’heure,  brève  d’ailleurs, 
de  jouissance  et  de  luxe  qu’a  fixée  si  bien  dans  l’histoire  la  tragique 
aventure  de  cette  Pompéï,  dont  le  volcan  un  jour  prit  toute  vivante  la 
fête  ininterrompue.  Et  la  Femme  alors,  alanguie  partant  de  raffinements, 
véritable  princesse  d'une  féerie  passagère,  être  délicat  tout  de  charme 
et  de  finesse,  fragile  et  élégante  silhouette  qui  passe  dans  la  rue  pour  la 
joie  des  yeux,  descend  du  haut  piédestal  où  l’avaient  héroïsée  les  grands 
combattants  de  la  veille.  Et  ne  laissant  plus  aux  monuments  publics 
que  de  froides  et  poncives  effigies  d’atelier,  — dues  à la  banalité  des 
productions  faciles  dont  tant  de  bien-être  encombre  la  cité  par  l’éclosion 
de  trop  nombreux  talents  moyens,  — aux  doigts  de  sculpteurs  gracieux, 
portraitistes  spirituels  de  leurs  séduisantes  contemporaines,  la  Femme 
inspire  cet  objet  de  luxe  et  de  grâce  : la  Statuette... 

Puis  continue  sans  hâte  et  sans  lenteur  le  régulier  déroulement  des 
choses,  et  à travers  les  ruines  de  l'Idéal  croulant  — que  défendent  avec 
acharnement,  se  refusant  de  croire  à l’inéluctable  et  nécessaire  défaite, 
ses  derniers  sectateurs  — se  fraient  un  pénible  chemin  les  apôtres, 
d’abord  honnis  de  la  foule,  ensuite  subis  par  elle,  de  l'Idéal  nouveau. 
Et  dans  le  tragique  naufrage  de  cet  âge  vieilli  et  vaincu,  parmi  les 
augustes  débris  des  sculptures  intrépides  aux  heures  de  bataille,  des 
sculptures  sereines  aux  heures  de  victoire,  la  fine,  la  gracieuse  Statuette, 
à côté  de  ces  œuvres  puissantes,  vient,  devant  la  postérité,  porter  ce 
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témoignage  qu'avant  de  subir  la  loi  commune  des  décadences,  ceux  qui 
la  modelèrent  surent,  à la  veille  de  la  chute  terrible,  comprendre  leur 
temps  et  dire,  après  la  force  et  la  sérénité,  ce  dernier  caractère  de  la 
Femme  : la  grâce  infinie. 


Sous  l'éblouissement  embrasé  du  grand  ciel  bleu,  au  plus  haut 
duquel,  en  sa  gloire  enflammée,  trônait  Ammon-Râ, 
lasse  d’errer  par  les  frais  portiques  de  son  temple, 
fuyant  les  feux  du  soleil,  majestueuse  et  mignarde  à la 
fois,  elle  s'était  adossée  à une  haute  muraille  constellée 
d'hiéroglyphes,  ruisselante  de  figures  hiératiques,  de 
dieux  monstrueux,  de  guerriers  combattants,  de  rois 
vainqueurs;  et  son  regard,  son  clair  et  franc  regard 
d'enfant,  rêvant  quelque  songe  mystérieux,  fixement 
s’était  posé  sur  la  nappe  miroitante  du  fleuve  endormi 
dans  la  chaleur  du  midi.  Toute  parée  pour  la  fête  de 
la  journée,  son  beau  corps  moulé  dans  un  fourreau  de 
lin  fin,  mousseline  aérienne  d'un  blanc  neigeux,  que 
soulignait  d'une  tache  sanglante  un  galon  écarlate,  elle 
avait  laissé  tomber  le  long  de  sa  hanche  sa  main  droite 
effeuillant  un  bouquet  de  lotus,  et  de  la  gauche, 
ramenée  sur  sa  poitrine,  jouait  sans  y penser  avec  le 
menât,  antique  symbole  d'Hâthor,  qui  pendait  au  large 
collier  d'orfèvrerie  sous  lequel  palpitait  sa  gorge  nue. 

Et,  encadrée  par  la  lourde  perruque  aux  mille  nattes 
flottantes,  la  tête  petite  et  fine  se  dessinait  en  un  délicat 
profil  d'une  douceur  charmante. 

Le  sculpteur  qui  passait,  croyant  que  de  la  voûte 
de  pierre,  soudain  animée,  une  déesse  était  descendue, 
voulut  fixer  l’exquise  vision  pour  la  joie  de  ses  yeux.  En  un  bloc  de 
cœur  d'acacia  ou  de  caroubier  qui,  au  contact  de  l'air,  prend  une  si 
admirable  nuance  d’ébène  et  que  soulignent  mille  veinules  rouges,  il 
la  cisela  d'un  amoureux  élan,  travaillant  son  bois  dur  comme  il  eût 
gravé  un  camée;  il  dressa  la  silhouette  comme  on  sculpte  une  idole,  et 
il  mit  tout  son  cœur  à la  faire  belle  et  parée  comme  elle  était  en  ce 
jour  de  fête,  dans  la  gloire  triomphante  de  ses  vingt  ans.  Et  voici  que, 
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dans  cette  gloire,  la  mort  la  prit  pour  toute  l'éternité.  Aux  noires  pro- 
fondeurs de  la  tombe,  la  statuette  suivit  le  lugubre  convoi  ; mais 
auparavant,  les  servants  des  dieux  funèbres  la  fixèrent  sur  une  plan- 
chette de  sycomore  et,  en  langage  sacré,  ils  y gravèrent  quatre  invo- 
cations rituelles  à Osiris,  à Isis,  aux  dieux  de  l’Orient  et  de  l’Occident, 
pour  que  ces  maîtres  redoutables  de  l’Au-Delà  fussent  pitoyables  à 
lame  de  Touï,  la  « supérieure  des  recluses  de  Minou  »,  c'est-à-dire 
des  courtisanes  sacrées  d’Amon,  morte  à vingt  ans,  alors  que  régnait  sur 
l’Égypte  la  XXIe  dynastie  des  Pharaons. 

La  tombe  de  Gournah  a rendu  ce  pieux  dépôt  sans  que  se  lût  baissé 
le  clair  regard  d’enfant,  sans  que  la  robe  de  lin  eût  cessé  de  laisser 
transparaître  les  formes  admirables  de  ce  beau  corps  de  femme,  sans 
que  fût  brisée  cette  fragile  vision  de  la  grâce  égyptienne. 

Et  auprès  d’elle  d'autres  silhouettes  ont  émergé,  radieuses,  de  la 
tombe  entr'ouverte  : rivales  de  beauté  de  la  prêtresse  Touï,  c’est  la 
dame  Naï,  gracieuse  apparition  de  l’époque  thébaïne;  c'est  une  contem- 
poraine, la  reine  Karomama,  dont  l'effigie  de  bronze  s’incruste  d’or  et 
d'argent;  ce  sont  d’autres  encore,  d’autres  toujours,  prêtresses,  reines 
ou  servantes,  un  peuple  féminin  minuscule  et  charmant,  une  frêle  théorie 
de  femmes  dont  la  beauté  fut  la  seule  raison  de  vivre.  Tandis  qu’au 
vent  de  feu  du  désert,  balayant  de  ses  tourmentes  obélisques,  temples 
et  palais,  les  sphinx  de  granit  et  les  dieux  de  basalte  et  les  rois  de  por- 
phyre, lentement,  siècle  à siècle,  sous  la  morsure  des  poussières  de  sable, 
sentent  s’user  leurs  fronts  étincelants  d'orgueil,  — le  cortège  des  élé- 
gantes Égyptiennes,  toutes  mignardes  et  gracieuses,  ayant  aux  yeux  et  aux 
lèvres  la  joie  de  leur  sourire  soixante  fois  centenaire,  continue  à sortir 
des  hypogées  et  des  syringes  où,  depuis  vingt  siècles  déjà,  dorment  leur 
dernier  sommeil  les  quatre  mille  années  de  la  civilisation  égyptienne. 
Et  leurs  frêles  silhouettes  d’amoureuses  viennent  nous  dire  que,  comme 
l’Amour  auquel  elles  doivent  leur  vie,  l'Art  est  plus  fort  que  la  Mort. 

* 

* * 

Certes,  en  la  contemplant  dans  la  grande  salle  du  palais,  toute  peinte 
à fresques,  les  marins  phéniciens,  par  faveur  admis  à l'audience  royale, 
devaient  sur  son  passage  murmurer  les  vers  qu'au  pied  du  Liban,  dans 
les  soirs  alanguis  des  journées  torrides,  ils  avaient  entendu  chanter  par 
les  marchands  de  Iérouschalaïm  regrettant  la  Sulamite  : « Fille  de 
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prince,  que  ta  démarche  est  charmante  !...  Que  tu  es  belle,  ma  bien- 
aimée  ; ton  cou  est  comme  une  tour  d'ivoire,  tes  seins  sont  comme  deux 
faons  jumeaux...;  tes  yeux  sont  comme  les  sources  en  Hesbon...  Tu  es 
la  rose  de  Saron,  tu  es  le  Lis  de  la  Vallée,  fille  brune  comme  les  tentes 
de  Kédar  !...  » Et  ce  fut  sans  doute  en  pensant  à elle  que  le  poète 
Homère,  aux  lèvres  des  vieillards  troyens  assis  sur  le  rempart  des  Portes 
Scées,  mit  ce  discours  d’excuse  en  faveur  d’Hélène  : « Il  n’y  a point  à 
s'indigner  si,  pour  une  telle  femme,  les  Troyens  et  les  Grecs  endurent 
avec  constance  des  maux  affreux  : par  ses  traits  et  sa  démarche  elle 
ressemble  aux  déesses  immortelles  ». 

Elle  fut  belle  sans  doute,  d’une  beauté  délicate,  et,  comme  la  fille 
de  Léda  fatale  à la  race  de  Priam,  elle  fut  une  reine  d’élégance  autant 
que  de  beauté,  alors  qu'à  Cnossos,  dans  cette  ile  de  Crête,  vassale  plus 
ou  moins  respectueuse  du  Pharaon  d’Egypte,  régnait  ce  prudent  Minos, 
chef  incontesté  de  la  confédération  navale  de  la  mer  Egée. 

Douze  ou  treize  cents  ans  avant  notre  ère,  dévasté  par  le  feu,  le 
palais  de  Cnossos  a croulé  sur  lui-même,  et  la  légende  seule,  pendant 
des  âges  d'hommes,  a parlé  de  Minos,  de  Pasiphaé,  de  Dédale  et 
d’Ariane. 

Puis  la  terre,  éventrée  par  nos  curiosités  avides,  a livré  son  secret  : 
parées,  fardées,  vêtues  de  leurs  robes  à volants,  de  leurs  corsages 
ajustés,  coiffées  de  leurs  hauts  turbans  et  railleuses  un  peu  en  voyant 
nos  stupeurs  de  ces  modernes  atours,  les  grandes  élégantes  de  la  cour 
de  Minos  sont  venues  nous  dire  les  modes  de  la  guerre  de  Troie;  et, 
ironiques  survivantes  d'un  si  vaste  naufrage,  à défaut  des  architectures 
restées  hypothétiques,  de  l’histoire  complètement  légendaire,  de  la  vie 
à peu  près  inconnue,  nous  renseignent  le  plus  exactement  qu’il  soit 
possible  sur  ce  qu’une  femme  du  monde  devait  porter  pour  donner  le 
bon  ton  aux  grandes  fêtes  du  palais  de  Cnossos.  Et  l’amoureuse  fantaisie 
d’un  statuaire  épris  a sauvé  le  mieux  ce  qu’il  y avait  de  plus  éphémère 
et  de  plus  fragile  dans  la  puissance  du  plus  grand  des  rois  crétois. 

★ 

* * 

Dans  le  faubourg  que  baigne,  délicate,  la  lumière  violacée  du  cré- 
puscule, par  la  blonde  soirée  du  printemps  commençant,  le  potier  fatigué 
est  assis  sur  sa  porte,  les  yeux  errants  sur  la  foule,  un  peu  de  glaise  aux 
doigts,  de  cette  glaise  onctueuse  dont  le  lac  Copaïs  fournit  ses  riverains. 
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Une  femme  est  passée,  puis  une  autre...,  une  autre  encore...,  elles  vont, 
viennent,  celle-ci  insouciante  et  gaie,  celle-là  grave  et  réfléchie,  cette 
autre  mutine  et  coquette.  Et  les  doigts  du  potier,  chaque  fois  d’une 
touche  nouvelle,  animent  le  paquet  de  glaise  qu'il  travaille  sans  hâte,  en 
ayant  pour  modèles,  à l’insu  de  chacune,  toutes  les  femmes  qui  passent 
dans  la  brume  rosée  dont  le  soir  tombant  enveloppe  Thèbes  d’une  fine 
auréole  de  lumière  transparente... 

La  nuit  est  venue,  baignant  de  sa  fraîcheur  les  rues  calcinées  par 
les  ardeurs  du  jour;  et,  dans  l’obscurité  tombée,  le  potier  s’arrête,  rentre 
en  sa  demeure  et,  sur  une  planchette,  à côté  de  beaucoup  d'autres,  il 
pose  sa  dernière  figurine.  Œuvre  minime,  certes,  quelques  centimètres 
de  hauteur  à peine,  mais  si  vivante,  si  gracieuse,  si  svelte,  si  rieuse  ; et 
la  fragilité  invraisemblable  de  la  matière  ne  fait  qu'ajoutera  l’exquis  de 
ses  formes,  au  délicieux  de  sa  parure.  Levant  sa  lampe,  le  potier  con- 
temple toutes  ses  successives  créations  : sérieuses  ou  mutines,  chaste- 
ment voilées  ou  les  épaules  découvertes,  passantes  réfléchies  ou  prome- 
neuses coquettes,  l’éventail  à la  main,  la  bouche  rieuse,  le  regard  amusé, 
sobres  de  gestes,  mais  riches  d'attitudes  variées  et  toujours  séduisantes, 
les  petiles  statuettes,  comme  feront  plus  tard  leurs  sœurs  cadettes  et 
asiatiques  les  filles  de  Myrina,  passent  et  repassent,  petit  peuple  vivant, 
né  pour  l'éternité  au  lendemain  des  grandes  victoires,  à la  veille  des 
irrémédiables  désastres. 

Et  le  potier  sourit  de  sa  fantaisie,  sans  se  douter  que  son  art  venge 
ses  concitoyens  des  injustes  sarcasmes  des  beaux  esprits  d'Athènes,  et 
qu'un  jour,  devant  son  œuvre  fragile,  l’avenir  s’inclinera  parce  qu'il  y 
trouvera  la  vie;  — sans  se  douter  que  c'est  son  tout  petit  peuple,  méprisé 
des  autres  pour  sa  courte  intelligence,  à ce  moment  précis  où  l'histoire 
grecque  va  décliner  et  où  la  Hellade  flamboie  dans  le  luxe  et  la  gloire, 
le  peuple  béotien,  qui  voit  la  Femme  dans  son  charme  de  femme;  — 
sans  se  douter  que  de  ses  doigts  d'humble  statuaire  populaire,  d’artisan 
manieur  d’argile,  de  tout  petit  sculpteur  inconnu,  sort  un  divin  bijou  : 
la  Tanagra. 

Ce  n’est  plus  la  Grecque  divinisée,  devenue  Athéna,  Héra  ou 
Artémis,  c’est  la  Femme,  tout  simplement.  Aussi,  du  haut  des  temples 
altiers,  par  la  main  des  vandales,  par  la  houle  des  tremblements  de  terre, 
les  divinités  de  marbre  sont  venues  depuis  lors  se  briser  dans  leur  chute 
sur  le  roc  des  Acropoles,  mais,  plus  fortes  que  les  marbres,  les  petites 


SILHOUETTES  QUI  PASSAIENT... 


77 


Thébaines  sont  sorties  des  tombeaux  sans  une  ride  à leur  front,  sans  un 
faux  pli  à leur  péplos,  aussi  élégantes  qu’au  temps  où,  dans  la  rue,  elles 
passaient  par  les  blondes  soirées  de  printemps,  découpant  sur  les  fonds 
violacés  des  crépuscules  béotiens  leurs  silhouettes  dont,  le  cœur  battant, 
rêvait  longuement  l'artiste  oublié  qui,  d'un  coup  d'ébauchoir  dans  la 
glaise  docile  du  lac  Copaïs,  donna  leurs 
formes  délicates  au  rêve  amoureux  que 
poursuivait  son  cœur. 


Puis,  les  temps  se  font  sévères  et  rudes, 
et  la  matrone  romaine,  bonne  mère  de 
famille  et  austère  compagne  du  pater  fami- 
lias,  ne  donne  point  cette  vision  de  grâce 
délicate  que  ne  connaîtront  pas  non  plus 
les  siècles  voluptueux  lourdement  de  la 
Rome  impériale. 

Pour  retrouver  ces  joliesses,  il  faut  des 
époques  autres  et  des  races  différentes  : il 
faut  que,  d'abord,  le  sang  barbare  régénère 
le  vieux  monde  chancelant.  Et  ce  ne  sont 
point  nos  aïeules  gauloises  qui  pourraient 
fournir  matière  à pareilles  mignardises,  ces 
énergiques  femmes  celtes  qu’au  soir  des 
batailles,  dans  le  flamboiement  des  rouges 
crépuscules  éclaboussés  de  sang,  les  légion- 
naires romains,  las  de  tuer  depuis  le  matin 
leurs  maris  et  leurs  frères,  trouvaient 
debout,  devant  les  chariots  en  flammes, 
et  qui,  escortées  de  leurs  chiens,  ramas- 
sant les  glaives  des  morts,  égorgeaient  leurs 
enfants  pour  les  faire  échapper  à l'esclavage,  livraient  aux  vainqueurs 
harassés  un  combat  suprême,  et  enfin,  par  le  suicide,  suivant  le  tragique 
mot  de  Michelet,  « pourvoyaient  à leur  liberté  ». 

Ce  ne  sont  point  davantage  les  châtelaines  des  chansons  de  geste, 
qui,  telle  Guibourc  dans  la  légende  de  Guillaume  d'Orange,  ont  l’âme 
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aussi  fortement  trempée  que  celle  des  hommes  et  sont  des  héroïnes 
parce  que  l'époque  est  brutale  et  trouble. 

Non,  pour  ces  jolis  rêves  d’étagère,  pour  ces  gracieuses  apparitions, 
il  faut  des  jours  calmes  et  des  foyers  tranquilles,  des  rues  où  l’on  flâne 
pour  fournir  des  modèles  à l’artiste  dans  le  luxe  ambiant  de  son  temps, 
et  des  intérieurs  jolis  et  pimpants,  afin  de  recevoir  d'aussi  fragiles 
créations.  Les  derniers  jours  du  Moyen-Age  vont,  pour  un  temps,  réunir 
certaines  de  ces  conditions,  et  l’artiste  pourra  saisir  de  précieuses  visions 
au  hasard  de  sa  promenade;  mais,  pour  leur  assurer  la  sécurité,  il  devra 
leur  donner  l’asile  des  églises,  et  ces  figurines  de  vie  devront  aller 
s’abriter  autour  des  asiles  de  mort  : la  Femme  entrevue  dans  le  rêve 
prend  place  parmi  les  pleurants  des  monuments  funéraires. 

Et  un  long  temps  doit  se  passer  encore,  car  les  heures  de  pompe  ne 
sont  pas  davantage  favorables  à ces  gracieuses  éclosions,  qui  s’accomode- 
raient  aussi  mal  des  somptueux  lambris  Louis  XIV,  qu’elles  s’accom- 
modent bien  des  intérieurs  Louis  XV  et  des  appartements  restreints  des 
fermiers  généraux.  Bien  plus,  pour  immortaliser  la  marquise  et  la  bergère, 
une  matière  nouvelle  vient  aux  doigts  de  l’artiste,  comme  jadis  la  glaise 
aux  mains  du  Béotien,  et  le  Saxe  avec  le  Sèvres  répondent  à Tanagra  et 
à Myrina.  Document  inestimable,  l’esprit  de  l’époque  se  marque  en  ces 
figurines  par  traits  ineffaçables,  et  sous  ces  bergeries  qui  font  fureur, 
nous  voyons  transparaître  ce  goût  de  la  Nature  que  les  philosophes  ont 
remis  à la  mode,  mais  que  l’époque  futile  et  superficielle  voit  à travers 
des  décors  d’opéra-comique  et  des  mièvreries  de  petits  maîtres.  Tous 
les  moutons  sont  enrubannés  et  les  campagnards  de  vitrine  montrent, 
sous  leurs  habits  de  parade,  l’étiquette  galante  des  courtisans  de  Trianon. 

★ 

* * 

Cette  même  heure  de  joliesse  a sonné  aux  jours  que  nous  vivons; 
et  notre  époque,  où  viennent  aboutir  les  progrès,  les  inventions  et  les 
troubles  du  xixe  siècle,  où  commencent  à apparaître  les  grands  mou- 
vements qui  feront  les  tragédies  possibles  et  les  gloires  probables  du  xxe, 
est  ce  même  instant  de  pleine  marée  sociale,  veille  de  décadence  et  de 
renouveau,  où  la  Femme  apparaît  nimbée  de  toute  sa  grâce  par  l’univer- 
salité du  luxe  ambiant. 

De  nouveau  voici  que,  dans  la  rue,  passent  des  silhouettes  infi- 
niment gracieuses,  les  plus  séduisants  des  modèles,  les  meilleurs  aussi, 
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car  il  n'en  n’est  pas  de  supérieurs  aux  modèles  qui  ne  posent  pas, 
surtout  pour  des  statuettes  de  ce  genre  qui  ne  sont  point  des  analyses 
mais  des  synthèses.  Tanagra  ou  moderne,  est-ce  une  femme  en  efïet, 
une  femme  bien  déterminée  ? Non,  c'est  la  Femme,  expression  de  son 
époque. 

Dans  les  rues  de  Paris,  dès  le  matin,  le  défilé  de  ces  silhouettes  est 
ininterrompu  et  toujours  renouvelé  : mannequins  de  couturiers,  trottins 
de  couturières,  ouvrières  de  magasins,  bourgeoises  et  grandes  dames 
d’un  monde  ou  de  l’autre,  sur  les  boulevards  de  notre  capitale,  pas  une 
qui  soit  indifférente  au  regard  de  l’artiste,  pas  une  qui,  pour  un  trait 
ou  pour  un  autre,  ne  demande  et  ne  mérite  la  note  preste  d'un  coup 
de  crayon,  d'un  croquis,  en  trois  traits  enveloppant  les  profils  et 
dessinant  une  figure.  Plusieurs  déjà  l'ont  senti,  l’ont  compris,  l’ont 
tenté  : et  Gérôme,  et  Théodore  Rivière,  et  Dampt,  et  Paul  Moreau- 
Vauthier  ont  esquissé  la  silhouette  de  la  Parisienne. 

A cela,  quelle  matière  employer  ? Le  marbre  est  solennel  et  bien 
froid  : il  y faut  une  apparence  de  souplesse  ; et  le  bois,  cet  art  aujour- 
d’hui si  délaissé,  est  trop  rigide  aussi.  Le  bronze,  qui  garde  le  coup  de 
pouce  vivant,  est  bon,  mais  sombre  et  triste  un  peu.  Le  grès  cérame, 
matière  fantasque,  mal  asservie,  peu  soumise  et  peu  dirigeable,  outre 
les  tours  qu’elle  peut  jouer,  a ce  mauvais  effet  d’arrondir  les  profils  en 
les  émoussant  et  d’étouffer  les  plans.  Malgré  sa  sécheresse  native,  le 
plâtre  reste  encore  le  meilleur  traducteur  de  ces  croquis  légers  enlevés 
en  pleine  glaise,  et  qui  doivent  donner  cette  impression  de  légèreté. 
A ces  silhouettes,  pour  être  bonnes  et  vivantes,  il  faut  deux  choses  : 
d’abord  ne  point  sentir  l’etfort,  le  travail,  la  combinaison  des  retouches, 
des  recherches,  mais  au  contraire  avoir  une  fraîcheur  de  spontanéité  et 
un  goût  d’impromptu;  ensuite  être  une  synthèse  et  non  point  un  por- 
trait, être  une  résultante  et  non  point  une  unité,  une  collectivité  et  non 
point  une  individualité. 

Parisiennes  en  costume  tailleur,  Parisiennes  en  robe  de  bal,  dans 
l’amusante  cambrure  de  vos  jaquettes  ajustées,  dans  l’envol  de  vos 
étoffes  légères,  lorsque  seront  venus  ces  temps  dont  parle  Hugo, 

dans  ces  jours  lointains  où  l’on  n’ose  descendre, 

Quand  trois  mille  ans  auront  passé  sur  notre  cendre, 

A nous  qui  maintenant  vivons,  pensons,  allons, 

Quand  nos  fosses  auront  fait  place  à des  sillons 
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et  que  nos  monuments  seront  partis  en  poussière,  — dans  un  musée  de 
l’avenir,  quelque  part  en  une  autre  région  de  la  Terre,  c’est  à vous  qu’il 
appartiendra  d’aller,  souriantes  et  légères,  dire  ce  que  fut  notre  goût. 
Vous  irez  vous  placer  sans  déchoir  à côté  de  la  prêtresse  Touï,  des 
princesses  de  Crète,  des  Béotiennes  de  Tanagra  et  de  toutes  celles  qui 
vous  précédèrent  sur  les  routes  de  la  Vie,  et  vous  viendrez  réclamer  au 
second  plan  de  l'art  humain,  à côté  de  la  statuaire  monumentale  et  de 
ses  œuvres  grandioses  ou  sereines,  votre  auréole  de  grâce  qui  prévaudra 
contre  toutes  les  décadences  et  toutes  les  destructions. 

Georges  Toudouze. 


DOCUMENTS  D'ART 


UN  VASE  GREC  INÉDIT 


Lentement  s’accroît  le  nombre  de 
ces  vases  attiques  de  la  première  moi- 
tié du  ve  siècle,  à couverte  luisante, 
d’un  blanc  légèrement  jaunâtre,  sur 
laquelle  des  dessins  au  trait,  rapides 
mais  serrés,  ont  été  tracés  au  pinceau. 
Pour  les  réussir,  il  fallait  la  main 
d’un  artiste  de  haute  envergure  capable 
de  synthétiser  en  quelques  lignes  les 
plus  heureuses  combinaisons  de  mou- 
vements et  de  gestes.  C’était  la  produc- 


tion la  plus  luxueuse  des 
céramistes  d’Athènes. 

Une  première  trouvaille 
assez  abondante  de  ces 
vases,  faite  à Locres  vers 
le  milieu  du  siècle  passé, 
leur  valut  longtemps  le 
nom  de  « vases  de  Lo- 
cres». Depuis,  la  Grèce 
et  la  Sicile  en 
ont  fourni  un 
certain  nom- 
bre d’exem- 
plaires,etl’at- 
tribution  de 
leur  véritable 
lieu  d’ori- 
gine a pu 
se  faire  de 
façon  cer- 
taine. 

Le  vase  inédit  que  nous  publions 
présente,  en  lignes  d’une  beauté  sévère, 
un  sujet  qui  n’est  pas  commun  : c’est 
Pelée  remettant  à Chiron,  pour  l’ins- 
truire, le  jeune  Achille.  Nous  avons 
déjà  publié  un  vase  d’une  époque 
antérieure  qui  reproduit  ce  même  sujet, 
et  cette  nouvelle  découverte  enrichit 
d'une  belle  œuvre  d’art  l’iconographie 
du  cycle  homérique. 

Arthur  Sambon. 
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Les  premières  semaines  de  l’année 
1907  ont  amené  une  recrudescence 
extraordinaire  d’expositions,  tant  pri- 
vées que  restreintes,  et  nous  avons 
compté  jusqu’à  cinq  vernissages  en 
deux  jours.  En  vérité,  c’est  beaucoup 
de  peinture;  je  dirai  même  que  c’est 
trop,  non  seulement  pour  le  public 
qui,  sollicité  de  toutes  parts,  affolé, 
ahuri,  finit  par  ne  plus  rien  compren- 
dre à ce  qu’il  voit,  mais  aussi  pour  le 
bon  développement  de  l’art  français, 
qui  perd  plus  qu’il  ne  gagne  à mener 
une  vie  aussi  trépidante. 

Déjà,  depuis  longues  années,  beau- 
coup de  peintres  et  de  sculpteurs  — et 
non  pas  uniquement  de  ces  fabricants  à 
la  grosse  dont  nous  possédons  une  si 
navrante  et  si  envahissante  légion,  mais 
même  des  gens  de  valeur  — ne  tra- 
vaillaient plus  que  pour  un  but  déter- 
miné : le  Salon,  la  grande  foire  à l’huile 
et  au  marbre,  qui  passe,  si  à tort, 
pour  donner  le  la  annuel  de  l’art  fran- 
çais. Maintenant,  outre  le  morceau  du 
Salon,  il  y a à mettre  sur  pied  deux, 
cinq,  dix  morceaux  pour  deux,  cinq, 
dix  petits  salonnets  peu  à peu  consacrés 
par  le  snobisme  et  l’habitude.  Ce  n’est 


plus  de  la  production,  c’est  de  la  sur- 
production, de  la  course  de  vitesse,  et 
l’on  voit  poindre  le  moment  où  un 
mécanicien  avisé  construira  pour  les 
peintres  pressés  cette  « machine  à 
peindre  »,  pendant  de  la  machine  à 
écrire,  qu’imagina  un  jour  la  verve  d’un 
caricaturiste  dans  les  colonnes  d’un 
grand  journal  parisien. 

On  ne  saurait  trop  le  répéter;  l’ex- 
position privée  est  une  chose  excellente, 
(à  condition  de  n’être  pas  reproduite 
trop  fréquemment  par  le  même  artiste), 
et  cela  parce  que,  d’abord,  en  une  salle 
de  dimensions  moyennes,  le  peintre 
ou  le  sculpteur  se  montre  seul  avec  lui- 
même,  sans  voisins  gênants  et,  par  là, 
créant  pour  le  public  l’atmosphère  dans 
laquelle  il  vit  et  travaille  ordinaire- 
ment. Ensuite,  parce  que  ce  peintre 
ou  ce  sculpteur  offre  à notre  étude, 
non  pas  une  oeuvre  fignolée  et  parée, 
mais  toutes  ses  œuvres,  et,  à côté,  leurs 
esquisses,  leurs  croquis,  leurs  ébauches, 
tout  le  travail  intérieur  de  son  esprit, 
toute  la  préparation  de  ses  créations. 
Là, on  voit  au  bout  de  quelques  instants 
à qui  l’on  a affaire,  à quel  artiste  on 
s’adresse  ; si  c’est  un  vulgaire  bon 
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écolier,  ou  bien  un  simple  sensitif, 
ou  bien  un  compréhensif,  ou  bien, 
suprême  degré,  un  penseur,  c’est-à-dire 
un  véritable  artiste.  L’exposition 
privée,  c’est  l’homme  qui  livre  le  secret 
de  son  âme  et  le  mystère  de  son  cœur; 
aux  dangers  d’unepareille  exhibition  ne 
résistent  que  ceux  dont  l’esprit  est 
marqué  des  signes  hautains  qui  dis- 
tinguent les  véritables  servants  de  l’art  ; 
les  autres  y périssent  et  c’est  un  bien- 
fait. 

Quant  aux  petits  Salons,  ils  ont  tous 
les  défauts  des  grands,  avec  en  plus 
celui  d’être  de  petites  chapelles,  où  le 
snobisme  et  l 'amateurisme  trouvent 
encore  plus  d'occasions  de  s’exercer 
fructueusement.  C’est  là  chose  fort 
regrettable,  car  l’idée  du  groupement 
sympathique  d’artistes  de  mêmes  idées 
peut  être  intéressante,  et  l’idée  du 
groupement  raisonné  des  fidèles  du 
même  procédé  : pastel,  aquarelle,  mi- 
niature, etc.,  peut  être  utile  au  déve- 
loppement de  l’art.  Mais,  comme  dans 
la  coupe  de  Circé,  un  poison  fatal  est 
au  fond  du  breuvage  séduisant. 

A cette  théorie  les  derniers  événe- 
ments paraissent  donner  appui.  Les 
expositions  privées  furent  importantes 
et  les  petits  Salons  très  peu  significatifs. 
Je  passerai  les  uns  et  les  autres  rapi- 
dement en  revue. 

* 

* * 

C’est  avec  une  éloquente  préface  de 
l’excellent  écrivain  d’art  et  romancier, 
notre  collaborateur  Georges  Lecomte, 
que  Mme  Lucie  Cousturier  présenta 
son  œuvre  fort  intéressante,  parmi  les- 
quelles des  natures  mortes  originales 
retenaient  l’attention  et  assuraient  à 
cette  artiste  de  vérité  franche  et  d’ob- 


servation loyale  des  suffrages  mérités 

M.  Paul  Signac,  qui  est  un  néo- 
impressioniste,  pousse  très  à fond,  avec 
une  logique  rigoureuse,  le  procédé  de 
décomposition  des  tons  et  de  séparation 
des  valeurs  lumineuses  que  Monet, 
Henri  Martin  et  Ernest  Laurent  ont 
appliqué  avec  la  maîtrise  et  la  sûreté 
de  leurs  tempéraments  épris  de  pein- 
ture claire,  etpar  lequel  ils  ont  construit 
des  œuvres  d’une  luminosité  et  d'une 
fraîcheur  si  délicates.  M.  Signac,  dans 
cette  voie,  va  encore  plus  avant  que  les 
trois  peintres  français  et  exagère  leur 
méthode  ; ses  œuvres,  parmi  lesquelles 
des  Venise  étrangement  caractéris- 
tiques, au  premier  abord  déconcertent, 
puis  l’œil  s’accoutume,  et  l’on  aperçoit 
en  ce  peintre  un  artiste  de  bonne 
race2. 

M.  Ernest  Chevalier  a,  depuis  long- 
temps, conquis  la  faveur  éclairée  des 
connaisseurs,  et  sa  récente  exposition 
de  plus  de  quatre-vingt-dix  œuvres, 
pour  la  plus  grande  partie  des  marines, 
a permis  de  constater  la  bonne  matière 
solide,  la  tenue  élégante  et  les  belles 
valeurs  lumineuses  de  toiles  au  plus 
haut  degré  intéressantes  3. 

Il  convient  de  signaler  les  débuts  à 
Paris  d’un  jeune  peintre  espagnol, 
M.  Daniel  Vasquez  Diaz,  qui  nous 
promet,  avec  une  fougue  heureuse,  des 
travaux  intéressants  pour  l’avenir,  et 
dès  aujourd’hui  marqués  d’une  note 
très  personnelle  4. 

Quatre  autres  étrangers  ont  égale- 
ment retenu,  par  des  méthodes  diffé- 
rentes et  des  visions  originales,  l’atten- 

1.  Galerie  Druet,  1 6 - 3 1 janvier. 

2.  Galerie  Bernheim. 

3.  Galerie  Georges  Petit,  17-3 1 janvier. 

4.  Galerie  Achille  Astre. 
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tion  : ce  sont  MM.  Nico  Jungmann, 
dont  les  Hollandaises  et  les  Bretonnes 
sont  d’un  mérite  inégal,  d’une  facture 
de  couleurs  parfois  trop  vive,  parfois 
trop  grise1;  Borissov,  dont  les  effets 
de  glaces  de  la  banquise,  domaine  jus- 
qu’ici inexploré  par  la  peinture,  ont 
produit  une  vive  sensation  de  curio- 
sité2 ; Michetti,  dont  le  talent,  fameux 
en  Italie,  fut  ici  assez  incomplètement 
représenté  3,  et  Sickert,  dont  les  envois 
ont  révélé  un  tempérament  d’obser- 
vateur curieux  et  avisé  \ 

L’exposition  de  M.  Georges  Scott, 
dont  la  méthode,  ainsi  que  les  sujets 
traités,  nous  reportent  à une  école 
dont  la  gloire  mondaine  fut  très 
grande,  mais,  en  outre,  nous  présente 
quelques  toiles  animées  d’un  intéres- 
sant sentiment  personnel5. 

Un  gros  événement  d’art  a été 
l’inauguration  de  l’exposition  de 
M Maxime  Maufra,  dont  le  travail 
acharné  et  les  progrès  incessants  pro- 
duisent une  œuvre  d’une  solidité  de 
facture  et  d’une  tenue  excellentes, 
tandis  que  la  grande  simplicité  des 
moyens  d’exécution  lui  assure  une 
vigueur  et  une  pérennité  remarqua- 
bles ; il  y a surtout  une  Vue  de  Locro- 
nan  et  une  étude  de  la  Baie  de  Douar- 
nene\  qui  sont  deux  pages  d'une 
élévation  de  conception  et  d’une  émo- 
tion d’exécution  en  tous  points  remar- 
quables6. 

* 

Les  petits  Salons  m’ont  plus  déçu 

1.  Galerie  Georges  Petit. 

2.  Galerie  des  Artistes  modernes. 

3-4.  Galerie  Bernheim. 

5.  Galerie  Georges  Petit,  i - 1 5 février. 

6.  Galerie  Durand-Ruel,  2-20 février  1907. 


qu’autre  chose,  non  qu’ils  soient  tous 
nuis,  loin  de  là,  mais  parce  qu’à  côté 
de  quelques  très  rares  et  très  réels 
talents,  la  cohue  des  banalités,  habi- 
tuelles triomphatrices  des  grands 
Salons,  y règne  avec  ampleur. 

Que  dire  du  Cercle  Volney?  C’est 
un  Salon  officiel,  où  le  bitume  est 
dieu  et  M.  Gabriel  Ferrier  son  pro- 
phète, où  nous  retrouvons  les  noms 
habituels  : Weerts,  Flameng,  Paul 
Chabas,  Maignan,  Collin,  Jules  Le- 
febvre, Puech,  et  aussi  leurs  habi- 
tuelles productions;  pas  une  recherche, 
pas  un  effort  pour  renouveler  des 
méthodes  connues  du  public  et  garan- 
ties bonnes  par  plusieurs  années  de 
succès  mondain.  Or,  ici,  c’est  une 
exposition  mondaine.  Et  c’est  avec 
étonnement  que  nous  y vîmes  figurer 
Laparra,  Devambez  et  Landowsky, 
qui,  pour  nous  retenir  parmi  toutes 
ces  toiles  noires  et  ces  attitudes  de 
commande,  nous  offrirent  l’heureux 
aspect  de  leurs  envois  jeunes  et  origi- 
naux; ce  pourquoi  il  est  permis  de 
douter  qu’ils  plurent  aux  fidèles  ordi- 
naires du  lieu  et  de  leurs  aînés  officiels, 
mais  ils  séduisirent  et  reposèrent  ceux 
qui  cherchaient,  en  ce  milieu  bour- 
geois et  consacré,  quelques  tempéra- 
ments d’artistes. 

La  miniature  fut  un  art  bien  fran- 
çais, même  un  grand  art  français;  il 
est  tombé  en  pleine  décadence  et  des 
efforts  louables  ont  été,  depuis  peu, 
faits  pour  le  relever;  mais  l’exposition 
de  la  Société  de  la  Miniature , de 
l’Aquarelle  et  des  Arts  précieux ' n’a 
pas  satisfait,  malgré  d’intéressants 
envois,  nos  désirs  de  renaissance,  et  il 
faut  espérer  pour  l’an  prochain  un 

1.  Galerie  Georges  Petit. 
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résultat  meilleur,  digne  d’une  si  bonne 
cause. 

A la  1 5e  Exposition  des  Femmes  ar- 
tistes figurèrent  avec  valeur  M"6’  Druon, 
Duranton  et  Marcotte,  Mmes  Marie 
Duhem,  Delvové-Carrière  et  Séailles1. 

Les  Arts  Réunis  présentent  quelques 
toiles  intéressantes  signées  Devambez, 
Déchenaud,  de  bonnes  sculptures  de 
Segoffin,  d’amusantes  silhouettes  pari- 
siennes de  Moreau-Vauthier,  des  mar- 
bres de  J. -B.  Michel  Cazin,  des  pote- 
ries de  H.  de  Vallombreuse*. 

Au  Grand  Palais,  trois  groupements  : 
le  4e  Salon  de  l’École  Française , dont 
le  titre  est  retentissant,  mais  l’exposi- 
tion assez  décevante,  ainsi  d’ailleurs 
que  celle  du  Syndicat  professionnel 
des  peintres  et  sculpteurs  ; la  Société 
des  peintres  du  Paris  moderne  est  une 
réunion  d’artistes  qui  offre  des  aperçus 
intéressants. 

Question  angoissante  : que  peuvent 
bien  devenir  tant  de  tableaux,  non  pas 
les  bons  qui  sont  rares  et  qui  auront 
toujours  par  la  suite  une  destinée,  mais 
les  autres,  les  innombrables  autres, 
qui  ne  sont  ni  bons,  ni  mauvais,  qui 
sont  pires,  car  ils  sont  la  banalité 

1-2.  Galerie  Georges  Petit. 


moyenne.  Il  est  vrai  que  le  public 
est  lui-même  une  banalité  moyenne  et 
le  proverbe  dit  que  qui  se  ressemble... 
Et  je  songe  au  mot  pitoyable  de  Di- 
derot : « De  la  douceur,  messieurs, 
de  la  douceur!  Entre  tous  les  tableaux 
qui  sont  ici,  cherchez  les  plus  mauvais 
et  sachez  que  deux  mille  malheureux 
ont  brisé  leurs  pinceaux  entre  leurs 
dents,  de  désespoir  de  pouvoir  jamais 
faire  aussi  mal  ! » 

Hélas  ! au  temps  de  Diderot  ils 
n’étaient  que  deux  mille;  aujourd’hui 
ils  sont  bien  deux  millions, car, àl’heure 
actuelle,  grâce  à l’éducation  intensive 
des  ateliers  et  des  académies  d’hommes 
et  de  femmes,  il  n’y  a pas  un  rejeton 
de  portier  enrichi  et  retiré  des  affaires, 
qui  ne  se  croie  autorisé  à lancer  le 
« moi  aussi  je  suis  peintre  » du  Cor- 
rège  adolescent 

Par  contre,  j’aurais  voulu  dire  les 
jouissances  que  Henri  Martin,  Ernest 
Laurent,  Gaudissart,  etc.,  m’ont  fait 
éprouver  au  Grand  Palais,  et  voici 
que  l’abondance  des  matières  m’oblige 
à renvoyer  au  numéro  de  mars  la 
remarquable  exposition  des  Boursiers 
de  Voyage 

Georges  Toudouze. 


Un  sonnet  du  XVIIe  siècle.  — Comme 
suite  à l’article  de  notre  collaborateur 
Léon  Riotor  sur  l’église  de  Saint-Sulpice 
de  Favières,  nous  sommes  heureux  de 
signaler  le  très  curieux  sonnet  que  le 
compositeur  Henri  Maréchal  a déchiffré 
sur  la  pierre  tombale  de  Gilles  du  Coul- 
drier. 

Gilles  du  Couldrier,  escuyer , seigneur  de 
Houville,  à demoiselle  Charlotte  du  Coul- 
drier, sa  très  chère  fille  aisnée,  le  i o mars 
1 604. 

Rccoy,  recoy,  mon  cœur,  ce  don  de  moy  ton  père; 
Je  te  l’ay  desdié,  ô mes  chastes  amours, 

Depuys  que  ce  grand  Dieu  a retranché  le  cours 
De  ton  joly  printemps  par  une  mort  amère. 

Recoy,  ma  doulce  amour,  les  regrets  que  ta  mère 
Souspire  incessamment  et  jette  nuyetz  et  jours, 
Pour  toi  notre  soûlas  reconfort  et  secours, 

Par  le  doux  entretien  de  ta  présance  chère. 

Ton  âme  est  devant  Dieu,  pry-le  pour  nous,  mon 

[cœur, 

Qu’il  ayt  pitié  de  nous  et  de  notre  langeur, 

1 ant  qu’un  mesme  tombeau  nous  tienne  ren- 
fermez. 

Je  fais  veu  d’en  bastir  un  digne  à ton  amour, 

Affin  qu’après  la  mort  nous  y facions  séjour 
Avecques  toy,  mon  cœur,  qui  nous  a tant  aymez. 

Ainsi  soît-il. 

Sur  ces  paroles,  d'une  pensée  si  tou- 
chante et  d’une  expression  si  prenante, 
M.  Henri  Maréchal  a écrit  une  musique 
d'une  émotion  profonde(Heugel  édit.),  que 
lui  ont  inspirée  des  séjours  répétés  dans 


cette  mélancolique  petite  ville  de  Favières 
et  de  longues  études  dans  l'impression- 
nante église  dont  nous  avons  donné  la 
monographie  au  dernier  numéro  du  Musée. 

* * 

La  manie  des  restaurations.  — Dans 
les  Comptes  rendus  de  l’Académie  des 
Inscriptions  et  belles  lettres,  M.  Holleaux, 
directeur  de  l’École  française  d’Athènes,  à 
propos  des  fouilles  de  Délos,  annonce  que 
les  résultats  des  travaux  exécutés  sur  l’em- 
placement du  Portique  de  Philippe,  ont 
fourni  de  nombreux  débris  d’architecture 
qui  permettraient  de  le  reconstituer  sur 
place.  Et  il  ajoute  ce  considérant  ; « C’est 
ce  que  nous  essaierons  probablement  d’en- 
treprendre, encore  qu’un  dessein  si  raison- 
nable soit  fait  pour  soulever  les  colères  de 
quelques  critiques  d’art,  assurés  que  les 
monuments  antiques  n’ont  bien  rempli 
leur  destinée  que  lorsqu’ils  ont  été  réduits 
et  demeurent  à l’état  de  ruines  émiettées .» 

Il  ne  nous  est  pas  possible  de  laisser 
passer  sans  une  énergique  protestation 
cette  phrase  manifestement  destinée  à 
blâmer,  en  créant  une  équivoque,  la  cam- 
pagne entreprise  par  le  Musée,  non  point 
avec  l’aide  de  quelques  critiques  d’art , 
mais  avec  l’adhésion  vigoureuse  et  mo- 
tivée des  personnalités  littéraires  et  artis- 
tiques les  plus  qualifiées  de  notre  pays. 

M.  Holleaux  reprend  à son  compte 
l’équivoque  mise  en  avant  par  M.  Homolle, 
au  Congrès  d’Athènes,  et  dont  l’éminent 
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archéologue  autrichien  Studniczka  ht,  on 
s’en  souvient,  bonne  justice  en  donnant 
aussitôt  publiquement  son  assentiment 
entier  à ce  qu'il  appelait  les  inquiétudes 
manifestées  par  les  artistes  français. 

Affectant  de  penser  que  nous  ne  vou- 
lons pas  de  la  conservation  et  de  la 
consolidation , ces  messieurs,  se  faisant 
une  arme  de  plaisanteries  un  peu  amères, 
que  leur  avaient  décochées  spirituel- 
lement quelques  artistes,  s’empressent  de 
les  prendre  au  pied  de  la  lettre  et  de  nous 
accuser  de  vouloir  l'émiettement  des  mo- 
numents anciens.  Il  suffira  de  rappeler  la 
magnifique  collection  de  lettres  publiées 
par  nous,  pour  faire  sourire  le  public  qui 
sait  parfaitement  bien  que,  d'une  voix 
unanime,  nous  avons  réclamé  la  stricte  et 
sévère  surveillance  des  édihces  et  des 
statues,  mais  aussi  le  maintien  rigoureux 
du  statu  quo. 

Ce  que  n'admettent  pas  les  artisteset  les 
écrivains,  — tout  le  monde  a présente  à la 
pensée  l’admirable  page  écrite,  à ce  sujet, 
par  notre  grand  Carrière  — c’est  que  des 
archéologues  s'improvisent,  à des  siècles 
de  distance,  les  collaborateurs  bénévoles 
des  artistes  disparus.  Consolider  les  mo- 
numents, après  les  avoir  commentés,  est 
leur  devoir  strict  ; mais  respecter  les 
ruines  leur  en  est  un  autre,  et  relever  les 
monuments  émiettés,  en  y ajoutant, 
comme  à Delphes, auTrésor  des  Athéniens, 
force  morceaux  modernes,  est  en  faire  une 
caricature  douloureuse. 

Nous  n’avons  jamais,  dans  nos  discus- 
sions d’idées,  attaqué  les  personnes;  nous 
ne  sommes  jamais  sortis  des  limites  de  la 
courtoisie  la  plus  absolue  ; nous  avons 
donc  le  droit  d'exiger  la  réciproque  à notre 
égard,  et  nous  ne  pouvons  admettre  que 
l’on  cherche,  par  une  équivoque,  à déna- 
turer notre  pensée. 

De  l’étranger,  d'ailleurs,  continue  à 
nous  venir  un  constant  et  précieux  appui, 
et  non  pas  d’artistes,  ce  qui  pourrait  ne 
pas  convaincre  nos  adversaires,  mais 


d'archéologues,  de  savants  qui  sont  les 
courtois  et  érudits  rivaux  des  savants 
français.  Voici  qu’en  Italie,  le  nouveau 
directeur  des  Beaux-Arts,  l’éminent  Cor- 
rado  Ricci,  a pour  premier  soin  de  publier 
une  énergique  circulaire  dans  laquelle, 
reprenant  les  termes  mêmes  dont  nous 
nous  sommes  servis,  il  proscrit  les  tenta- 
tives que  nous  blâmons  et  ordonne  la 
conservation  stricte  sur  place  des  œuvres 
d’art. 

En  fait  de  «dessein  raisonnable  »,  c’est 
donc  au  nôtre  que  se  rallie  officiellement 
la  science  italienne. 

Nul  n’est  prophète  en  son  pays,  nous  le 
savons  : mais  ce  n’est  pas  une  raison,  parce 
que  la  science  française  à des  opinions 
différentes  de  celle  que  professe  l’art  fran- 
çais, pour  prêter  à ce  dernier  des  opinions 
de  haute  fantaisie. 


Manet  au  Louvre.  — M.  Dujardin- 
Beaumetz,  en  réponse  aux  justes  obser- 
vations que  tous  les  artistes  présentaient, 
a fait  le  6 février,  accrocher  l 'Olympia 
dans  la  salle  VIII  du  Louvre,  et  pour  ce 
geste  de  justice,  M.  le  sous-secrétaire 
d’Etat  a bien  mérité  des  Beaux-Arts. 
L’emplacement  choisi  pour  ce  tableau 
est  d'ailleurs  digne  de  tout  éloge  : encadré 
de  plusieurs  tableaux  d’Ingres,  dont  le 
Salon  d’Automne  de  1906  a montré  la 
noble  parenté  avec  le  talent  de  Manet, 
l’ Olympia  fait  pendant  à Y Odalisque  du 
maître.  Et  de  cette  comparaison  tant 
attendue  émane  une  très  haute  et  très 
pure  leçon  ; le  tableau  de  Manet  y prend 
une  tenue  hautaine,  une  noblesse  de  lignes 
qui,  en  dépit  de  tous  les  dénigrements, lui 
donnent  une  place  éminente  parmi  les 
grands  classiques  du  xixe  siècle,  et  en  font 
une  des  plus  belles  pages  du  style  sévère  de 
l'art  français. 

Pour  l’acteet  pour  l'emplacement  choisi, 
M.  D u jardin-Beaumetz  mérite  nos  louanges. 
Nous  sera-t-il  permis  de  profiter  de  l’occa- 
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sion  pour  lui  rappeler  que  l'Enterrement 
d’Ornans  occupe  une  place  lamentable 
dans  un  espèce  de  placard  obscur,  et  pour 
lui  demander  d'en  décréter  d’office  l'entrée 
immédiate  dans  cette  même  salle  VIII? 
Il  compléterait  ainsi  son  acte  de  justice. 

4 4 

La  collection  Moreau -Nèlaton  . — 

L’ouverture  de  la  collection  Moreau-Néla- 
ton  a été  le  triomphe  attendu  que  nous 
espérions  tous,  et  c’est  avec  une  joie  pro- 
fonde que  nous  avons  vu  Manet,  Monet, 
Sisley,  Carrière,  Fantin-Latour,  Pissarro, 
Jongkind,  Berthe  Morisot,  prendre  la  place 
qui  est  due  au  grand  mouvement  moderne 
de  l’art  français,  jusqu’ici  si  injustement 
repoussé  des  collections  du  Louvre,  au 
mépris  des  règlements  en  ce  qui  concerne 
Manet,  par  les  défenseurs  inquiets  des 
théories  classiques  qui,  croyant  assurer  le 
triomphe  de  leurs  idées,  n’ont  fait  au  con- 
traire que  se  porter  tort  à eux-mêmes  en 
grandissant  leurs  adversaires.  La  collection 
Moreau  sera  une  des  plus  belles  pages  du 
Louvre  futur,  et  M.  Moreau  - Nélaton , 
donateur  généreux,  a droit  à la  reconnais- 
sance de  tous,  non  seulement  pour  la  valeur 
de  son  don,  mais  encore  parce  qu’il  con- 
sacre le  triomphe  du  grand  mouvement  de 
libération  esthétique  de  l’art  moderne. 

4 4 

A propos  du  séminaire  de  Saint- 
Sulpice.  — Nous  avons  eu  grand’peine  à 
obtenir  le  séminaire  de  Saint-Sulpice, 
afin  de  donner  de  l’air  à notre  pauvre 


musée  du  Luxembourg  ; voici  que  de 
nouveau  on  veut  nous  l’arracher,  cette 
pénible  conquête,  et  une  campagne  a été 
menée  dans  la  presse  pour  installer  au 
séminairel’École  des  Arts  Décoratifs.  Cette 
campagne  part  d’un  sentiment  généreux 
que  nous  approuvons  pleinement,  car  les 
deux  sections  de  l’École  des  Arts  Décoratifs 
sont  déplorablement  logées.  Mais  de  grâce, 
qu’on  cherche  ailleurs,  on  trouvera  sans 
peine,  et  qu’on  laisse  le  Luxembourg  jouir 
en  paix  de  sa  victoire  si  difficilement 
remportée. 

4 4 

Une  nouvelle  revue  italienne.  — 

M.  Corrado  Ricci  publie,  sous  le  titre  de 
Bolletino  d’arte  del  ministero  délia  publica 
istruÿone , une  revue  qui  a pour  objet  de 
donner  des  notices  détaillées  sur  les  acqui- 
sitions faites  par  les  musées  italiens  et  sur 
les  trouvailles  récentes. Nous  sommes  heu- 
reux de  saluer  cette  nouvelle  publication, 
qui  se  présente  sous  les  plus  favorables 
auspices. 

Le  premier  numéro  contient  un  article 
de  M.  G-E.  Rizzo  sur  la  réplique  du 
Discobole  de  Myron  trouvée  à Castel - 
Porziano,  et  un  rapport  sur  le  projet  de 
restauration,  par  M.  Cavenaghi,  de  la 
Cène  de  Léonard  de  Vinci.  M.  Ricci  fait 
un  véritable  diagnostic  de  l’état  si  fâcheux 
dans  lequel  se  trouve  ce  qu’il  appelle  lui- 
même  « le  grand  malade  »,  et  il  conclut  à 
la  nécessité  d’apporter  plus  que  de  la 
modération  dans  de  pareilles  entreprises. 

L’Amateur. 


Le  Gérant  : Émile  Bonnet. 


PARIS.  — IMPRIMERIE  GEORGES  PETIT,  12,  RUE  GODOT-DE-MAUROl. 


IMPOTS  ET  COLLECTIONS 


Les  collectionneurs  français,  depuis  quelque  temps,  manifestent 
une  inquiétude  dont  l’effet  peut  être  extrêmement  préjudiciable  au 
développement  régulier  et  raisonné  de  nos  goûts  artistiques,  et  à laquelle 
il  importerait  de  porter  un  remède.  Les  essais  que  l’on  préconise  pour 
inaugurer  en  France  un  régime  d’impôts  basé  sur  des  principes  nouveaux 
de  taxation,  à l'image  de  ce  qui  a lieu  dans  des  pays  étrangers  de 
tempérament  politique  très  différent  du  nôtre,  causent  un  malaise  très 
visible  parmi  torts  ceux  qui  collectionnent  des  œuvres  d’art. 

Nous  n'avons  pas  à entrer  ici  dans  des  discussions  de  politique,  où 
nous  n’aurions  que  faire;  mais  il  nous  faut  cependant  souligner  d’un 
exemple  le  danger  qu’il  y a,  pour  un  pays,  à risquer  de  causer  certaines 
perturbations  parmi  les  dilettantes,  amis  éclairés  des  œuvres  d’art,  et 
souvent,  par  la  suite,  bienfaiteurs  des  grands  musées  nationaux,  c’est- 
à-dire  du  peuple  tout  entier. 

Cet  exemple,  c’est  celui  de  l'Italie,  où  une  loi  fiscale  a pesé  si  lour- 
dcmentsurles  collectionneurs,  qu’elle  a détruit  complètement  les  grandes 
collections  d'art  de  la  péninsule  et  que  les  derniers  survivants  de  la 
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pléiade  des  amateurs,  autrefois  si  nombreux,  n'ont  plus  qu’une  idée  : 
c’est  de  braver  et  de  tourner  la  loi  sur  la  confiscation  des  objets  d’art, 
pour  vendre  en  Amérique  ce  qui  peut  encore  leur  rester.  La  loi  faite 
pour  maintenir  en  Italie  les  œuvres  d’art  par  tous  les  moyens,  y compris 
les  procès  et  l’inquisition  arbitraire,  a donc  eu  un  résultat  diamétra- 
lement opposé,  en  supprimant  purement  et  simplement  les  collec- 
tionneurs et  en  encourageant  la  fraude  d'exportation,  au  point  que  les 
représentants  des  plus  illustres  familles  d'Italie  ont  pu  se  vanter  d’avoir 
habilement  tourné  cette  legge  birbona. 

L’Italie  s’aperçoit  à ses  dépens  qu’il  en  coûte  plus  cher  de  tracasser 
la  petite,  si  petite  élite  des  collectionneurs,  que  de  les  encourager,  et  que 
la  nation  tirerait  un  meilleur  profit  en  agissant  plus  libéralement. 

Les  collectionneurs  sont  une  des  meilleures  forces  vives  de  la 
nation,  une  des  plus  utiles,  une  des  plus  respectables;  et,  outre  qu'un 
impôt  sur  une  branche  aussi  spéciale  de  luxe  est  extrêmement  difficile  à 
établir  sur  une  base  sérieuse,  il  reste  à prouver  que  la  collection  d'art 
est  un  luxe. 

Cela,  nous  ne  le  croyons  pas;  nous  sommes,  au  contraire,  persuadés 
que  c’est  une  utilité,  une  forme  de  l’enseignement  général  : si  toutes  les 
collections  de  France  passaient  à l’étranger,  ce  serait  une  perte  immense 
pour  l’intellectualité  française,  un  appauvrissement  de  la  pensée  natio- 
nale. Ce  n’est  évidemment  pas  là  ce  que  souhaitent  les  personnes  qui 
cherchent,  pour  les  impôts,  une  assiette  nouvelle,  et  il  faut  espérer  que 
le  triste  exemple  de  l’Italie  leur  donnera  un  terme  de  comparaison 
décisif  pour  favoriser,  au  contraire,  le  développement  des  collections 
dans  notre  pays. 

LE  MUSÉE. 


UNE  RÉNOVATRICE  DE  LA  DANSE 


Pour  Anatole  France. 

De  la  danse,  telle  que  l'antiquité  l’a  comprise, 
de  la  danse  qu’ont  aimée  les  philosophes,  les 
poètes  et  les  dieux,  rien  ne  s’était  transmis 
jusqu’à  nous.  Pour  en  concevoir  quelque  idée, 
le  recours  aux  monuments  figurés  était  néces- 
saire, et  quelle  image  pouvaient  offrir  les  mar- 
bres, les  terres  cuites,  les  vases,  les  pierres 
gravées,  sinon  une  représentation  figée,  morte  ? 
Mais  du  Nouveau  Monde  une  artiste  surgit,  qui 
ressuscite  le  spectacle  dont  se  récréa,  tant  de 
siècles  durant,  le  paganisme;  par  elle  l'orches- 
tique  des  anciens  Hellènes  nous  est  rendue.  Un 
prodige  vraiment,  cette  renaissance  inopinée 
d’un  art  expressif  et  humain,  qui  relève  autant 
de  la  mimétique  que  de  la  chorégraphie,  où 
chaque  mouvement  devient  signe  et  verbe  ! 1 
Loin  de  se  restreindre  au  formulaire  étroit  de  la  danse  moderne,  sa 

i.  « La  danse  est  une  imitation  des  mœurs,  une  peinture  des  actions  des  hommes  et  de 
leurs  caractères.  » (Platon,  les  Lois,  liv.  II).  — « Le  but  de  la  danse  est  d’imiter,  d’énoncer, 
de  produire  au  dehors  des  pensées  et  d’énoncer  clairement  ce  qui  est  obscur...  » « La  danse 
se  flatte  d’exprimer  et  de  représenter  les  mœurs  et  les  passions  en  introduisant  sur  la  scène 
tantôt  l’amour,  tantôt  la  colère,  la  folie,  la  tristesse,  toutes  les  affections  de  l’âme  à leurs 
différents  degrés.  » (Lucien,  de  la  Danse,  36  et  67). 
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variété  n‘a  d’autres  limites  que  celles  mêmes  de  la  réalité  et  de  la  vie 
dont  il  dérive;  toute  latitude  est  laissée  d’évoluer  selon  l’instinct,  à la 
seule  condition  d’observer  les  lois  de  la  cadence;  libre  au  choreute 
d’utiliser  le  geste  familier,  à la  ballerine  de  ponctuer  la  grâce  des  pas 
et  des  voltes  par  le  rythme  de  son  vêtement  éployé  — voile,  tunique  ou 
manteau.  Ainsi  fera  Loïe  Fuller,  en  qui  semble  s’être  réincarnée  l’âme 
antique  ; mais,  glorieuse  d’avoir  retrouvé,  par  une  intuition  géniale,  le 
secret  du  passé,  elle  veut  ajouter  à sa  découverte,  la  rénover  au  moyen 
d’acquisitions  personnelles  ; elle  entend  colorer  cette  statuaire  animée 
dont  ses  danses  suggèrent  à tout  instant  l’illusion. 

[ 

Vient-on  à s’enquérir  de  la  carrière  parcourue 
et  â se  remémorer  l'existence  de  Loïe  Fuller,  tout 
y est  simple  et  merveilleux,  ainsi  que  dans  un 
conte  du  temps  jadis.  Les  commencements  pré- 
sagent si  peu  le  lustre  d’un  universel  renom,  qu’une 
volonté  supérieure  paraît  avoir  appelé  l’artiste  à 
l’exécution  d'un  dessein  imprévu.  Elle  débute  tout 
enfant  au  théâtre  et  depuis  ne  quitte  plus  la  scène. 
On  la  rencontre  à travers  les  Amériques,  aimée 
pour  le  tour  de  son  esprit,  l’agrément  de  sa  diction,  l'ingénuité  de  son 
sourire;  plus  tard,  la  comédienne  a travaillé  sa  voix  et  l'emploi  de 
chanteuse  lui  est  dévolu.  Dans  un  opéra-comique,  à l'improviste,  elle 
se  risque  â danser,  et  bientôt  les  destins  s’accomplissent,  la  fabuleuse 
aventure  arrive  qui  doit  révéler  Loïe  P u 1 1 e r à elle-même. 

N’était  la  poétique  légende  par  où  la  tradition  explique  les  origines 
du  chapiteau  à feuilles  d’acanthe,  on  ne  saurait  imaginer  création  pareil- 
lement due  au  caprice  d’une  providentielle  fortune.  Des  Indes  une  gaze 
pailletée  est  venue,  si  légère  et  si  fine  que  le  matin,  au  lever,  Loïe  Fuller 
cède  au  désir  d’en  juger  l’effet;  elle  s’enveloppe  dans  la  souple  étoffe  qui 
s'applique  contre  le  corps  dévêtu,  épouse  les  formes,  modèle  le  galbe, 
silhouette  les  contours.  Longuement  son  image,  que  le  miroir  réfléchit, 
l’étonne  et  la  retient  ; Loïe  Fuller  marche,  se  penche  et  virevolte  ; l'air 
fait  frissonner  en  plis  les  vastes  manches  dont  ses  bras  sont  chargés, 
tandis  que  le  soleil,  dardant  sur  le  tissu  ses  rayons,  opalise  le  chatoie- 
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ment  des  reflets  soyeux  et  prête  aux  lamelles  de  métal  l’éclat  des  pier- 
reries. Or,  la  projection  d'une  vive  lumière  sur  une  draperie  aux  ondes 
harmonieusement  agitées,  tel  est  le  principe  essentiel  des  danses  néo- 
grecques. Loïc  Fullerse  plaît  à certifier  qu’elles  doivent  tout  au  hasard, 
jusqu'aux  perfectionnements  dont  l’invention  primitive  s'est  enrichie  et 
qui  l'ont  conduite  au  degré  de  beauté  où  elle  atteint  aujourd'hui.  N’attri- 
buons à ces  contingences  heureuses  que  le  simple  éveil  de  la  vocation; 
une  fois  consciente,  elle  devait  permettre  à Loïc  Fuller  de  renouer  avec 
les  Ménades  du  Thiase  de  Dionysios  et  avec 
les  danseuses  sublimes  qui  inspirèrent  à 
Paeonios  sa  Victoire,  aux  coroplastes  de 
Tanagra  leurs  figurines,  aux  peintres  le 
décor  des  céramiques  précieuses,  ou  l'illus- 
tration murale  des  villas  pompéiennes  ’. 

Le  temps  qui  vit  Loïe  Fuller  chercher 
a Paris  la  consécration  de  sa  gloire  était  cet 
hiver  de  l'an  dix-huit  cent  quatre-vingt- 
douze,  pendant  lequel  le  goût  français  attes- 
tait sa  lassitude  pour  les  sous-entendus  de 
la  chorégraphie  fin  de  siècle  et  pour  l'exo- 
tisme des  girations  musulmanes,  invariables 
comme  les  mélopées  qui  les  provoquent.  En 
vain  se  serait-on  pris  à espérer  des  théâtres 
d'Etat  l'exemple  des  initiatives  et  des  renou- 
vellements; la  science  du  ballet  y végète, 
assujettie  à des  règles,  elles  aussi,  fixes  et 
caduques.  Par  bonheur,  l'atticisme  affiné  de  Loïe  Fuller  allait  apporter 
la  diversion  utile  à tant  de  redites  et  d’extravagances... 

Un  même  culte  de  la  nature,  fervent  et  passionné,  détermine  l'accord 
entre  le  geste  et  les  feux  nuancés  à la  lueur  desquels  il  se  magnifie. 
Point  de  création  dont  le  thème  ne  s’emprunte  aux  règneset  aux  éléments, 
aux  états  de  l’atmosphère,  au  cours  des  astres,  aux  phases  de  l’année. 
Ainsi  se  justifient  les  apparences  de  météore,  d'oiseau,  d'insecte,  souvent 


i . « Les  statues  que  nous  ont  laissées  les  anciens  maîtres  sont  des  monuments  de  la  danse 
antique.  C’est  dans  ces  vues  que  les  statuaires  s’attachaient  à bien  représenter  les  positions 
des  mains.  En  eflét,  les  danseurs  s’étudiaient  surtout  à des  attitudes  libres  et  gracieuses,  parce 
qu’ils  ne  trouvaient  le  grand  que  dans  le  bien.  » (Athénée,  liv.  XIV,  ch.  vi.) 
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revêtues;  par  là  s’explique  la  réalisation  inespérée  de  ces  a filles-fleurs» 
qu’avaient  imaginées  déjà  le  rêve  d’un  Walter  Crâne  ou  le  génie  d’un 
Richard  Wagner.  La  magie  de  l'art  transfigure  à merveille  maint  spectacle 
coutumier:  la  furie  de  l'ouragan  déchaîné,  un  torrent  qui  s'épanche  et 
bouillonne,  une  flamme  qui  s’élève  et  monte  dans  la  nue.  Notre  regard 
se  divertit  au  jeu  des  plus  diverses  lumières  : les  rais  du  soleil  scintillent 
et  se  disséminent  en  poussière  de  diamant  ou  bien  se  diaprent  comme  au 
travers  d’un  vitrail  ; les  tendres  caresses  du  jour  levant  contrastent 
avec  les  agonies  empourprées  des  crépuscules  ; aux  bigarrures  de 
l’arc-en-ciel  succèdent  les  pâleurs  débiles  des  clartés  lunaires;  et 
pour  dire  l'allégresse  ou  la  mélancolie  des  saisons,  ce  seront  des 
fictions,  mi-mensongères,  mi-réelles,  une  pluie  de  fleurs,  le  tournoie- 
ment des  feuilles  roussies  chassées  par  l'aigre  bise,  enfin  la  lente  tombée 
des  flocons  ensevelissant  l'être  et  le  monde  sous  la  blancheur  d’un 
épais  linceul. 

Mettez  à part  quelques  flexions  du  buste  en  arrière,  une  imitation 
passagère  et  assez  lointaine  du  mutin  trépignement  andalou,  plus  de 
déhanchements,  plus  de  contorsions,  plus  de  cambrures  ni  de  mou- 
vements circulaires  du  bassin;  de 
même,  c’en  est  fait  des  pointes, 
des  jetés-battus,  des  entrechats  et 
de  ces  exercices  de  gymnastique 
dislocante  par  où  se  traduisent 
uniformément,  à l'Opéra,  tous  les 
sentiments  et  les  plus  dissemblables 
émois.  Nos  ballerines  s'ingénient 
à se  dévêtir  de  leur  mieux  ; ici, 
au  contraire,  le  visage  seul  émerge 
d'une  longue  tunique  qui  marque 
à peine  la  taille  et  touche  au  sol; 
l’animation  et  l’envol  des  plis  flot- 
tants fournissent  à Loïe  Fuller  le 
texte  et  les  variations  de  son  art1. 
Peu  importent  les  dispositions  de  ses  robes  féeriques  et  leur  symbolisme 

i.  Le  rôle  du  geste  et  des  mains  prédomine  dans  l’art  de  Loïe  Euller  comme  dans  la 
dinse  antique.  « Télésis,  rapporte  Athénée  (liv.  I,  ch.  xix),  inventa  des  gestes  si  expressifs  et 
si  variés,  que  ses  mains  semblaient  personnifier  ses  expressions.  » 
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Bas-rclicf  hellénistique  en  marbre.  (Collection  Maciet.) 
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subtil.  Que  les  bords  s’enguirlandent  de  ruches  et  de  roses,  que  les 
pans  s’armorient  de  serpents  tortueux  aux  écailles  d’argent,  ou  bien 
encore  qu'ils  se  constellent  de  papillons  déployant  le  miroir  de  leurs 
ailes  ocellées,  le  détail  est  secondaire,  à n’en  point  douter.  Mieux  vaut 
mettre  quelque  ordre  dans  les  souvenirs, 
évoquer  la  salle  plongée  dans  la  nuit,  puis 
les  portants  et  la  scène  recouverts  de  dra- 
peries noires,  mortuaires.  Soudain,  après 
les  accents  d’un  court  prélude,  l’apparition 
s'échappe  des  ténèbres  : elle  naît  à la  vie 
sous  la  projection  de  la  lumière  électrique; 
elle  se  détache  sur  le  fond  de  deuil,  aban- 
donne la  blancheur  cristalline  du  diamant 
pour  parcourir  la  gamme  des  couleurs  et 
emprunter  les  éclats  fulgurants  des  pierres 
précieuses.  Ainsi  s'étaient  teintées  de  nuances 
changeantes  les  fontaines  dans  les  parterres 
du  Champ-de-Mars,  lors  de  l’Exposition  qui 
commémora  le  Centenaire  de  la  Révolution; 
mais,  cette  fois,  au  lieu  du  jet  qui  fuse, 
s'empanache  et  retombe  épars,  en  cascades 
régulières  et  prévues,  c'est  l'être  humain, 
c’est  le  geste  féminin,  tout  de  charme  et  de  grâce,  qui  se  diversifie  et  se 
diapré  à l'infini.  L’exquis  fantôme  se  montre,  s'esquive  et  reparaît  ; il 
se  promène  dans  les  ondes  polychromes  des  effluves  électriques  ; il 
effleure  le  sol  avec  la  légèreté  de  la  libellule,  sautille,  se  pose  à peine 
comme  un  oiseau,  glisse,  en  secouant  ses  ailes  tremblantes,  à la  façon 
d une  chauve-souris.  La  musique  s’attarde  aux  langueurs  de  l'adagio, 
se  complaît  aux  gravités  du  mode  mineur,  et  Foie  Fuller  de  décrire 
un  cercle,  portée,  croirait-on,  sur  la  roue  de  l’antique  Fortune,  puis 
d’ouvrir  les  bras  en  croix,  de  fendre  l’espace  et  d’oflrir  ses  voiles 
tendus  au  vent  qui  les  gonfle,  — telle  l’«  enchanteresse  » qu’apostropha 
Charles  Baudelaire  : 

Quand  tu  vas,  balayant  l’air  de  ta  jupe  large, 

Tu  fais  l’effet  d’un  beau  vaisseau  qui  prend  le  large 
Chargé  de  voilç  et  va  roulant 

Suivant  un  rythme  doux  et  paresseux  et  lent. 
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Sur  le  côté  du  théâtre,  un  foyer  caché  épand  le  faisceau  de  ses 
rayons  et  frange  de  pourpre  les  bords  du  manteau  que  Loïe  Fuller 
projette  à la  rencontre  des  lueurs  sinistres,  avec  des 
oscillations  de  pendule  et  des  balancements  d'encen- 
soir cherchant  la  nue;  sous  le  coup  de  l'épouvante, 
ses  genoux  fléchissent;  on  suit,  à travers  l’égarement 
des  fuites  et  l’audace  des  retours,  les  fluctuations 
d'une  volonté  à la  dérive  ; effarée  ou  défiante,  la 
crainte  l'éloigne  et  la  fascination  la  ramène,  toujours 
accroupie,  vers  le  brasier  ardent,  jusqu’à  ce  qu'Agni 
dominateur  l’oblige  à reculer  sans  merci,  accablée  et  vaincue  par  les 
clartés  aveuglantes...  Maintenant  un  genou  à terre,  l'autre  jambe  tendue 
et  à demi  découverte,  la  torse  renversé,  horizontal,  la  chevelure  frôlant 
le  sol,  elle  communique  aux  draperies  le  flux  et  le  reflux  de  la  mer, 
le  mouvement  de  la  lame  qui  déferle1. 

Un  énergique  effort  redresse  Loïe  Fuller,  un  autre  lentement  l’en- 
tourne  ; elle  pivote  sur  place  et  sa  jupe  se  tuyaute,  se  godronne  comme 
celle  des  derviches  de  Scutari.  Voici  la  danseuse  au  milieu  de  la  scène, 
qui,  les  bras  allongés  encore  par 
des  bâtonnets,  balance  ses  amples 
manches  et  leur  fait  arrondir  des 
cercles,  dessiner  des  S parallèles 
et  immenses  ; la  voici  élevant  le 
tissu  au-dessus  de  ses  épaules,  le 
hérissant  en  colonnes,  le  tordant 
en  spirales,  l'enroulant  en  volutes, 
lui  donnant  l'aspect  d'eaux  agitées, 
de  vagues  qui  s’élèvent,  s’enflent, 
se  creusent,  et  tournoient  furieuses 

i.  Il  n’est  point  douteux  qu’à  cet  égard 
encore  la  conception  de  Loïe  F'uller  soit  celle 
même  que  l’antiquité  avait  de  la  danse. 

Lucien  parle,  dans  son  traité  (19),  d’un 
danseur  qui,  « par  la  rapidité  de  ses  mouve- 
ments, imitait  la  fluidité  de  l’eau,  la  vivacité 
de  la  flamme»;  ailleurs  (57),  il  exigera  que 
le  « danseur  n’ignore  aucune  des  métamorphoses  mythiques,  les  changements  en  arbres, 
en  insectes,  en  oiseaux  ».  Consignons  aussi  la  mention  que  fait  Athénée  « d’une  danse  de  la 
fleur  et  d’une  danse  de  l’embrasement  ». 
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sous  la  rafale  d’un  invisible  cyclone.  Durant  que  le  rythme  s’accélère, 
que  la  cadence  se  précipite  et  que  la  mignonne  créature  disparaît  parmi 
les  tourbillons  qui  l’encadrent  et  l’auréolent,  plus  vite  les  tons  alternent 
et  se  croisent,  les  tons  de  vermeil  et  de  feuillage,  d'azur  et  de  sang;  plus 


vite  ils  se  dégradent,  se  mêlent,  se  marient  : la  topaze  au  lapis,  l'éme- 
raude à l'améthyste,  le  rubis  au  saphir,  la  pierre  de  lune  à l’aigue- 
marine.  L'étoffe,  vertigineusement  bouillonnante,  s’empreint  de  toutes 
les  irisations,  s’arc-en-ciélise  de  toutes  les  nuances  du  prisme  décom- 
posé et,  la  vision  n'est  jamais  si  coruscante,  si  emportée,  qu’à  l'instant 
où  elle  va  s’évanouir,  s’abîmer  dans  le  néant  et  refaire  place  aux  ténèbres. 


II 

Nul  n’a  perdu  le  souvenir  des  œuvres  glorieuses 
qu’inspira  naguère  l'héroïque  décollation  de  saint 
Jean-Baptiste.  Le  conte  de  Gustave  Flaubert  est 
tenu  pour  classique  aujourd’hui  ; l'estampe  a,  de 
son  côté,  répandu  cette  féerique  Salomé  inventée 
par  Gustave  Moreau,  et  que  Joris-Karl  Huysmans 
a faite  sienne  dans  A Rebours.  Pour  le  drame  lui- 
même,  si  la  tentation  vient  d’en  évoquer  les  péri- 
péties, on  les  trouvera  retracées  avec  une  touchante  simplicité  dans 
la  Légende  dorée  de  Jacques  de  Voragine  : « Hérode,  voyant  que  le 
peuple  suivait  saint  Jean-Baptiste,  le  fit  mettre  en  prison,  et  il  avait 
le  projet  de  le  faire  mourir,  mais  il  craignait  le  peuple.  Hérodiade 
voulant  ainsi  qu'Hérode  la  mort  du  saint,  ils  convinrent  entre  eux  que, 
le  jour  de  l’anniversaire  de  sa  naissance,  Hérode  donnerait  une  fête  à 
tous  les  seigneurs  de  la  Galilée,  et  qu’il  ferait  serment  d'accorder  à la 
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fille  d'Hérodiade,  qui  viendrait  danser  devant  lui,  ce  qu’elle  lui  deman- 
derait, et  qu’elle  demanderait  la  tête  de  saint  Jean;  alors,  qu'Hérode 
feindrait  d’éprouver  bien  du  regret,  mais  qu’il  ne  pourrait  violer  son 
serment.  La  chose  se  passa  comme  elle  avait  été  convenue...  » 

De  ce  texte,  auquel  se  sont  référés  l’écrivain  et  le  peintre,  Loïe 
Fuller  n’a  point  fait  état;  elle  incline  à penser,  avec  Alfred  de  Vigny, 
que  l'intéressant  est  d’apporter  « de  l’idéal  jusque  dans  les  annales  » 
et  de  recréer  une  figure  en  la  douant  d’une  autre  vie  que  celle  de 
l'Histoire.  Pourtant,  hormis  Salomé,  les  autres  personnages  du  ballet 
ne  sortent  pas  de  l’emploi  que  la  tradition  leur  a départi  : nous 
retrouvons  à la  scène,  comme  dans  le  livre  et  sur  l'aquarelle,  Hérode 
las,  irrésolu,  palpitant  de  convoitise;  Hérodiade  incertaine  de  son 
pouvoir,  inquiète,  assoiffée  de  vengeance  ; saint  Jean-Baptiste,  pasteur 
d'âmes,  attendri  et  si  entraînant  que,  dès  son  approche,  Salomé  est  sous 
le  charme;  car  un  miracle  de  la  foi  substitue  à la  Salomé  légendaire,  ivre 
de  sang  et  de  volupté,  une  Salomé  mystique,  chaste  presque;  c'est  pour 
saint  Jean-Baptiste  qu'elle  danse  ; c'est  sa  protection  qu'elle  implore 
contre  le  désir  avide  du  tétrarque  ; et  quand  Hérode,  affolé  par 
l'impatience,  ordonne  la  décollation,  alors  seulement  Salomé  cède,  se 
sacrifie,  s’offre  en  échange  de  la  grâce  ; mais  déjà  le  bourreau  tend  le 
chef  ensanglanté  que  nimbe  l'auréole  du  martyre,  et  au  spectacle  de 
l’apparition  terrifiante  Salomé  s’abat  foudroyée. 

A ceux  qui  ignoraient  son  passé  de  comédienne,  Loïe  Fuller  se 
révéla  en  l'occurence  mime  sans  seconde,  au  geste  plein  d'autorité,  au 
masque  mobile  d'une  puissance  d'expression  inégalable  ; sur  son  visage, 
tour  à tour  joie,  pitié,  colère,  effroi,  angoisse,  se  reflétaient  avec  une 
énergie  saisissante.  Quel  épisode  d'une  beauté  de  mouvements  et  de  lignes 
admirablement  houleuse,  celui  où  Salomé  résiste  à la  violence  d'Hérode! 
Fntre  les  bras  qui  l’enserrent  et  l'étreignent,  elle  se  débat,  èlle  flotte, 
elle  coule,  elle  s'échappe.  A l’agitation  furieuse  de  la  lutte  s’opposent 
des  attitudes  de  calme  et  de  songerie,  des  poses  doucement  infléchies 
de  prière  et  d’adoration.  Rappelez-vous  les  gestes  courts,  d’une  naïveté 
si  amusante,  qui  traduisaient  l’émerveillement  de  Salomé  devant  les 
coffrets  emplis  de  joyaux,  et,  à regarder  son  extase  parmi  les  fleurs, 
n’eût-on  pas  dit  d’elle  une  enfant,  tant  sa  grâce  se  parait  d'exquise 
juvénilité! 

Tout  d’abord,  dans  la  danse  exécutée  au  commandement  d'Hérode, 


Statuettes  eu  terre  cuite. 
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Loïe  Fuller  est  vêtue  d’une  gaze  orangé;  un  voile  de  la  même  étoffe 
dérobe  au  regard  sa  poitrine,  son  visage,  et  elle  en  joue  ravissamment  ; 
elle  le  lance  et  le  fait  zigzaguer,  avec  la  rapidité  de  l’éclair,  parmi  les 
rais  des  phares  électriques;  elle  s’agenouille,  en  forme  un  arc  sous 
lequel  elle  glisse  furtive,  s’enchâssant  dans  le  fin  tissu  comme  une  idole. 
L’instant  d'après  la  voit  reparaître  en  robe  noire  étoilée  d'acier,  et, 
séductrice  peut-être  à son  insu,  elle  éveille,  elle  attise  la  passion  d'Hérode. 
Avec  une  coquetterie  satanique,  elle  agite  des  écharpes  lamées,  qui 
scintillent  aux  lueurs  infernales  des  foyers  souterrains,  puis  nerveusement 
elle  se  démène,  et  cette  fois  le  texte  de  Flaubert  revient  en  mémoire  : 
« Ses  bras  arrondis  appellent  quelqu’un  qui  s’enfuit  toujours...  » 
Une  fois  que  le  dessein  fatal  lui  est  connu,  ce  ne  sont  plus  des  bonds 
gracieux,  mais  de  grands  mouvements  saccadés,  menaçants,  des  appels 
aux  divinités  vengeresses.  Atterrée  par  la  cruauté  d'Hérode  et  tragi- 
quement belle,  Salomé  répète  alors  suppliante  la  danse  qui  a séduit  le 
tétrarque  et  par  où  elle  espère  acheter  le  salut  du  martyr.  Non,  jamais 
détresse  ne  se  signifia  de  façon  plus  pathétique,  plus  poignante,  que  par 
ces  quelques  pas  esquissés  vaguement  en  chancelant,  dans  la  défail- 

III 

Paris  de  qui  Loïe  Fuller  sollicitait  l'octroi 
de  la  célébrité,  Paris,  impérieusement  conquis, 
ne  différa  point  à faire  sienne  la  rénovatrice  de 
la  danse.  Des  années  coulèrent  avant  qu’elle  pût 
reprendre  sa  route  et  goûter,  sous  d'autres  deux, 
l’acclamation  enthousiaste  des  foules  charmées. 
L'histoire  du  théâtre  n'a  guère  enregistré  d’expé- 
ditions plus  triomphales,  ni  de  nom  devenu  à 
ce  point  populaire,  de  l'Orient  à l’Occident,  sans 
distinction  de  pays  et  de  race.  L'orgueil  d'asservir 
à l'admiration  des  contrées  lointaines,  barbares  presque,  n’empêcha 
point  Paris  de  demeurer  une  seconde  patrie  et  l’arbritre  souverain  des 
recherches  d'un  cerveau  en  incessant  travail.  A l’improviste,  Loïe  Fuller 
revenait,  offrant  la  révélation  de  ses  découvertes  récentes,  ici  et  là,  aux 
Folies- Bergère,  à l'Athénée,  à l’Olympia,  au  Casino,  à Marigny,  à 


lance  d'une  agonie. 
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l'Hippodrome,  sauf  lors  de  l'Exposition  dernière,  où,  entourée  de  tragé- 
diens japonais  de  son  rang,  dans  un  coquet  théâtre  édifié  et  dirigé  à sa 
guise,  elle  jeta  en  défi  à la  banalité  ambiante  le  paradoxe  de  spectacles 
d'un  inoubliable  caractère. 

Sur  toutes  les  scènes  on  la  retrouvait,  pareille  et  dissemblable,  en 
quête  de  progrès,  habile  à d’originales  inventions  qui  dépistaient  le 
plagiat  : un  jeu  de  glaces  vint  multiplier  son  geste  et  susciter  le  mirage 
d’un  chœur  de  ballerines;  du  haut  des  frises  tombèrent  des  rideaux  de 
tulle  derrière  lesquels  la  danseuse  évoluait,  enveloppée  de  nuages  et  à 
peine  distincte  à travers  les  vapeurs  d'un  pays  de  brume;  plus  tard,  la 


projection  ininterrompue  de  panoramas  célestes,  océaniques  ou  ter- 
restres, permit  de  préciser  la  signification  de  ses  danses  et  de  les  situer 
par  l’entour  d’un  cadre  approprié,  à chaque  seconde  variable.  Des 
attractions  aussi  compliquées  et  qui  requièrent  l’accord  de  volontés 
éparses  ne  se  réalisent  pas  sans  le  lent  labeur  d’une  initiation  pré- 
alable; de  là,  des  essais  sans  nombre  d’un  passionnant  intérêt,  des  créa- 
tions inédites,  souvent  géniales,  demeurées  à l’état  d'ébauche  et  assiégeant 
le  souvenir  avec  l’insistance  d’un  rêve  commencé  qui  jamais  ne  se  réalise 
ni  ne  s’achève;  de  là,  des  répétitions  de  jour  et  de  nuit,  au  cours  des- 
quelles l’artiste,  assumant  la  lourde  tâche  de  l’ingénieur,  s’obligeait  à 
discipliner  des  machinistes,  des  électriciens,  obtenait  et  réglait  la  coïnci- 
dence des  efforts,  afin  que,  dans  une  succession  prévue,  mouvements, 
lignes,  couleurs,  simultanément  se  répondent.  Et  cependant,  n'en  déplaise 
à l’héroïne  de  tant  de  luttes  et  de  peines,  malgré  les  ressources  inouïes 
d’une  imagination  américaine,  fertile  à miracle,  Loïe  Fuller  ne  subjugue 
jamais  avec  plus  d'autorité  que  lorsqu’elle  répudie  l’artifice  des  décors 
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interposés  et  reste  simplement  parallèle  à la  nature,  — comme  il  advint 
dans  les  danses  du  feu  et  du  lys,  par  exemple. 

De  nouveau  la  pensée  refluait  vers  les  âges  qui  connurent  les  rites 
des  Aryas,  les  immolations  à Moloch,  le  culte  mystérieux  des  Telchines 
et  des  Cabires  ; elle  s’attardait  encore  aux  légendes  dont  s'enchantèrent 
les  premiers  Hellènes:  Prométhée  ravisseur  de  l’étincelle  divine,  Zeus 
et  Aphrodite  châtiant  à plaisir  la  présomption  de  Phaéton  ou  la  curiosité 


de  Psyché.  Un  mythe,  renouvelé  de  l’antique,  célébrait  les  représailles 
du  feu  et  ses  ravages  en  expiation  de  l'immanente  témérité.  La  loi 
de  la  destinée  s’y  vérifiait  de  manière  à dérouler  l’enchaînement  des 
défaillances  fatales,  l'angoisse  causée  par  l'élément-fléau,  et,  après  le 
premier  effroi,  la  séduction  funeste,  la  voluptueuse  jouissance  des 
ignitions  et  des  incandescences.  A en  subir  impunément  le  charme, 
l’audace  s’accroît  et,  d'approche  en  approche,  le  contact  s’établit  : 
aussitôt  la  vengeance  d'éclater,  l'incendie  de  rougeoyer,  le  désastre  de 
commencer;  victime  et  proie,  la  moderne  Pandore  s’embrase  et  se 
consume  ; du  vivant  foyer  jaillit,  erre  et  voltige  la  pourpre  déchiquetée 
des  flammes  ondulantes  ; agiles,  furieuses,  elles  tendent  la  pique  de  leurs 
langues,  tordent  leurs  banderoles  ardentes,  puis  vacillent,  baissent, 
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pour  mourir  tout  à coup,  comme  s'éteint  un  volcan,  comme  tombe 

une  étoile,  avec  la  soudaineté  d’un  cataclysme  qui  répandrait  sur  la 

terre  dévastée  la  désolation  d'une  nuit  sans  fin. 

A la  satanique  vision  de  géhenne  succède  l'enchantement  d une 
rassérénante  Tempé  où,  par  un  phénomène  de  mimétisme  merveilleux, 
et  selon  la  fiction  chère  à Grandville,  la  flore  s'anime  et  s'humanise.  Ce 
n'est  pas  que  Loïe  Fuller  emprunte  incontinent,  au  lever  du  rideau,  les 
dehors  de  la  plante  ; dans  sa  blancheur  immaculée,  sur  le  piédestal  qui 
la  hausse  et  démesurément  l’agrandit,  elle  semble  plutôt  quelque 
archange,  lorsqu'un  lent  geste  d'essor  disjoint  et  éploie  la  voilure  de 
ses  larges  ailes  ; mais,  dès  que  l'élan  plus  rapide  vrille  et  ourle  la  gaze 
soulevée,  l'aspect  se  mue,  et  l'arabesque  des  lignes  simule,  parmi 

l'évasement  d'une  corolle,  un  lys  gigantesque  ; autour  du  pistil  que 

figure  le  corps  même  de  la  danseuse,  les  pétales  ouverts  gravitent, 
s’érigent  et  composent  un  mouvant  calice  ; l’identification  se  prolonge, 
favorisée  par  mille  épanouissements  et  mille  contractions,  et  inlassable- 
ment le  regard  se  délecte  aux  caprices  de  cette  végétation  fantastique 
et  passionnelle,  qui  juxtapose,  dans  un  symbole  unique,  l’être  et  la 

nature,  qui  illumine  du  sourire  de  la  femme 
la  chair  fragile  des  fleurs. 

Ajouter  à la  création,  susciter  des  émo- 
tions rapides  et  intenses,  n’était-ce  pas 
exaucer  pleinement  le  vœu  d’une  généra- 
tion ardente  à convoiter  le  « frisson  nou- 
veau »,  et  faut-il  s’étonner  que  la  dévotion 
de  l'élite  se  soit  empressée  vers  la  dispen- 
satrice de  l’heureux  rêve  ? Nul  tribut 
d’hommage  n'a  manqué  à Loïe  Fuller,  ni 
le  chant  des  hymnes  ni  les  commentaires 
érudits  de  la  critique,  ni  l’émulation  de 
maîtres  jaloux  de  fixer  l'image  entrevue 
parmi  la  vapeur  des  nuées  éblouissantes. 
Ce  ne  serait  pas  trop  d’une  bibliothèque  et 
d'un  musée  pour  réunir  et  garder  à la  pos- 
térité les  transcriptions  auxquelles  se  com- 
plurent les  lettres  et  les  arts  des  deux  mondes  ; mais,  quand  il  s’agit 
d'aussi  purs  spectacles,  le  lustre  d'une  apothéose  ne  saurait  constituer 
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une  fin  suffisante  : le  philosophe  voulut  reconnaître  en  eux  un  emblème 
des  forces  de  la  nature,  une  allégorie  de  la  métempsycose  de  Platon, 
du  transformisme  de  Darwin  ; ce  fut  encore  leur  pri- 
vilège de  ramener  la  curiosité  du  savant  vers  l'étude 
des  lois  communes  à l’émission  des  ondes  lumineuses 
et  sonores  *. 

En  dehors  du  domaine  strictement  spéculatif,  il 
appartint  aux  vibrations  et  aux  irradiations  artificielles 
de  surexciter  la  sensibilité  optique  déjà  affinée  par 
l’analyse  des  ambiances  diurnes  où  avait  conduit  l'im- 
pressionnisme ; la  technique  des  peintres  s’efforça  de 
rendre  les  éclats,  les  heurts,  la  fusion  des  tons  qui  s’exal- 
taient et  s’exaspéraient,  comme  dans  certains  vases 
flambés,  par  la  seule  vertu  du  rapprochement  et  du 
contraste.  Des  problèmes  de  statique  imprévus  sollici- 
tèrent le  sculpteur  en  même  temps  qu'un  admirable  répertoire  de  mou- 
vements inobservés  s’ouvrit  à sa  méditation.  Que  d’enseignements 
allaient  encore  lui  fournir  le  jet  et  les  plis  des  draperies  volantes!  En 
participant  des  évolutions  du  corps  et  en  prolongeant  le  geste,  elles 
invitaient  à la  découverte  des  liens  entre  le  vêtement  et  l'armature  ; 
elles  provoquaient  l'ambition  d'effigies  dans  lesquelles  toutes  les  parties, 
animées  d'une  seule  et  même  vie,  conféreraient  à l'ensemble  une  expres- 
sive harmonie.  Il  n’est  pas  jusqu’à  l’ornemaniste,  en  mal  d'un  style 
futur,  qui  n'ait  puisé  ici  le  texte  de  thèmes  décoratifs  inédits,  — tant 
il  est  vrai  qu’à  tous  les  animateurs  de  la  matière,  à tous  les  poètes  du 
dessin,  de  la  forme  et  de  la  nuance  s'étendit  le  profit  des  suggestions 
bienfaisantes. 

Pour  relever  de  sa  déchéance  un  art  profané  et  lui  rendre  sa  noblesse, 
Loïe  Fuller  était  remontée  au  printemps  même  de  l'humanité.  Les  livres 
des  anciens  attestent  à quel  degré  l’évocation  fut  intégrale,  car  ce  sont 
bien  les  danses  d'aujourd’hui  qu’ils  décrivent.  L’expression  d’air  tissu  — 


i.  A ceux  qui  s’étonneraient  de  pareilles  conséquences,  nous  répondrons  avec  Lucien  : 
« La  danse  n’est  pas  un  de  ces  arts  faciles  qui  s’apprennent  aisément,  mais  une  sorte  de 
complément  de  toutes  les  sciences  : de  la  musique,  du  rythme,  de  la  géométrie,  de  la  physique 
et  de  la  morale;  loin  d’être  étrangère  à la  rhétorique,  elle  a cela  de  commun  avec  elle  qu’elle 
peint  les  mœurs  et  les  passions.  Elle  a encore  beaucoup  d’affinité  avec  la  peinture  et  la  sculp- 
ture, dont  elle  paraît  imiter  les  heureuses  proportions  et,  à cet  égard,  elle  ne  le  cède  en  rien 
à Phidias  et  à Apollon.  » (Lucien,  de  la  Danse,  35.) 
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ventus  textilis  — si  joliment  imaginée  par  Pétrone,  rend  en  perfection 
le  soulèvement  des  étoffes  ballonnées,  et  Pline  le  naturaliste  ne  définit- 
il  pas,  par  avance,  la  diversité  des  éclairages  lorsqu’il  signale,  à propos 
des  verres  murrhins,  « que  leur  aspect  est  celui  d’une  lueur  et  que  leurs 
tonalités  présentent  des  reflets  comparables  à ceux  de  l’arc  céleste  ». 

Si  singulières  soient-elles,  ces  rencontres  ne  méritent  de  retenir 
que  dans  la  mesure  où  elles  confirment  une  parité  de  conception  vrai- 
ment saisissante.  D'autres,  à travers  les  siècles,  purent  se  soucier  de 
ressusciter  les  grâces  familières  à l'Hellade  ; je  songe  à cette  Anglaise 
dont  Gœthe  nous  entretient  dans  son  Voyage  en  Italie  et  qui  procurait 
au  chevalier  Hamilton  « l'illusion  de  tous  les  antiques  » ; ma  pensée  va 
aussi  aux  essais  tentés  en  1881  par  les  sœurs  Fonta,  et,  quinze  années 
plus  tard,  par  le  plus  récent  historien  de  l'orchestique,  lorsqu'il  dressa 
quelque  choryphée  à décomposer  les  pas  et  les  temps  de  la  danse  grecque  ; 
je  n’aurai  garde  non  plus  d'omettre,  tout  près  de  nous,  une  disciple  avisée 
de  Loïe  Fuller,  habile  à prouver  une  volonté  de  compréhension  et  d'expres- 
sion certaine  ; mais  il  en  va  de  ces  tentatives  comme  des  reconstitutions 
laborieusement  préméditées  ; on  y sent  trop  l’effort  et  les  acquisitions 
de  l'archéologie.  Chez  Loïe  Fuller,  au  contraire,  rien  que  de  spontané, 
de  souple,  de  facile  ; si  elle  rejoint  le  passé,  c'est  en  vertu  d’une  impul- 
sion généreuse  de  l’instinct  ; les  parallèles,  en  exaltant  sa  gloire,  désignent 
en  elle  1’  « inspirée  » des  premiers  âges  qu’un  égarement  du  sort  jeta, 
dépaysée,  parmi  notre  civilisation  vieillie.  A moins  que  sa  divination  ne 
soit  uniment  l'intelligence  souveraine  de  la  beauté  ; et  telle  paraît,  en 
vérité,  l’énigme  de  son  génie.  Ses  dons  insignes  de  mime,  de  ballerine 
ne  s’exaltent  si  magnifiquement,  que  parce  qu'ils  se  subordonnent  aux 
indications  du  sens  esthétique  le  mieux  averti.  Grâce  a elle,  la  danse 
est  redevenue  la  « poésie  sans  parole  » de  Simonide,  ou  encore 
l’art  digne,  selon  Lamennais,  « de  lier  la  musique  à la  statuaire  et  à la 
peinture  »,  selon  Athénée  « d’annoncer  par  le  rythme  des  mouvements, 
la  beauté  de  l’âme  ».  Par  dessus  tout,  on  est  reconnaissant  à Loïc  Fuller 
d’avoir  réalisé  le  spectacle  idéal  que  rêva  quelque  jour  Stéphane  Mal- 
larmé : un  spectacle  muet,  qui  échappe  aux  définitions  de  l’espace  aussi 
bien  que  du  temps  et  dont  le  prestige,  impérieux  pour  tous,  ravit  les 
plus  fiers  et  les  plus  humbles  dans  une  commune  extase. 


Roger  Marx. 


LA  MONNAIE  ITALIQUE  PRIMITIVE 


De  tous  les  genres  de  monnaies 
parvenus  jusqu’à  nous,  l'aes  grave 
italique  est  certainement  l’un  des 
plus  curieux.  11  nous  offre,  après 
l’usage  de  pains  de  cuivre  sans  types, 
des  lingots  rectangulaires,  véritables 
tuiles  de  bron\e,  pesant  souvent  jus- 
qu’à deux  kilos  et  portant  un  orne- 
ment dit  branche  sèche , dont  le 
nombre  des  rameaux  permettait 
probablement  de  calculer  le  poids 
approximatif,  et  ensuite  d’autres 
lingots  plus  récents,  avec  des  types 
variés,  pesant  environ  cinq  livres 
romaines,  et  qui  étaient  des  mul- 
tiples de  pièces  de  forme  lenticulaire  désignées  par  le  ncm  d'as,  vieux 
mot  des  langues  italiques  signifiant  solidum , apparenté  au  sanscrit  ayas 
et  servant  à désigner  la  pièce  complète,  l'unité  du  système  monétaire. 

L’as  est  divisé  en  douze  onces  indiquées  par  des  globules;  ses 
multiples,  qui  vont  jusqu  à dix,  sont  marqués  souvent  par  des  chiffres 
numéraux.  Sur  l'autorité  de  Pline1,  qui  écrivit  que  Servius  Tullius 
i.  Histoire  naturelle,  XXXIII,  3.  i3. 

LE  MUSÉE.  — IV. 


LINGOT  TROUVÉ  A FABBRI 
(v*  SIÈCLE  OU  COMMENCEMENT  DU  IV*). 
(Réduction  de  l'original.} 
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primus  signavit  aes , on  a cru  longtemps  que  ces  pièces  remontaient  au 
vie  siècle  avant  l'ère  chrétienne  et  on  se  plaisait  à voir  dans  certains 

types  l'indication  de 
l’usage  antique  d'estimer 
la  valeur  des  choses  en 
bétail  (pecus),  usage  qui 
transmit  à la  monnaie 
le  nom  j vécu  nia. 

Mais  ces  lourdes 
pièces  n’ont  pas  une  ori- 
gine aussi  ancienne  et, 
exception  faite  de  quel- 
ques lingots  au  type  de 
la  branche  sèche , — la 
chamaerops  humilis  des 
pédotribes,  — aucune 
d’elles  ne  remonte  plus  haut  que  la  seconde  moitié  du  ive  siècle.  Rome, 
l’Étrurie,  l’Ombrie,  le  Picenum,  une  partie  du  Samnium  et  de  la 
Campanie,  l’Apulie  et  les  villes  d’Agrigente  et  de  Sélinonte  en  Sicile, 
connurent  l'usage  de  cette  monnaie  incommode,  à une  époque  où  les 
colonies  grecques  de  l’Italie  méridionale  étaient  encore  florissantes  et 
frappaient  des  monnaies 


LINGOT  QUADRILATÈRE  TROUVÉ  A VULCI 

(ni*  siècle) 

sur  lequel  on  a proposé  de  voir  Vauspicium  pullarium. 
(Réduction  de  l'original.) 


d’argent  et  de  bronze 
avec  des  types  d’une 
grande  élégance,  et  on 
voit  en  Etrurie  de  lour- 
des pièces  pesant  plus 
de  3oo  grammes,  à côté 
de  petites  monnaies  d'or, 
pesant  à peine  oer351. 

Rome,  et  la  plus  grande 
partie  des  contrées  qui 
se  servaient  de  cette 

lourde  monnaie,  faisaient  également  usage  de  monnaies  frappées,  si 
môme  elles  ne  laissaient  pas  circuler,  à côté  de  ces  pièces  de  bronze 


i • Garrucci  publie  une  petite  monnaie  d'or  de  la  collection  Strozzi,  pesant  seulement 
o 6r  06. 
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Bronze.  (Musée  de  Naples.) 
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d’une  valeur  intégrale , des  monnaies  d’appoint.  Aussi,  quand  on 
réduisit  rapidement  le  poids  de  l'as  coulé  romain,  ce  ne  fut  pas,  comme 
on  l’a  cru,  une  espèce  de  banqueroute,  ce  tut  simplement  l’abandon 
d’une  vieille  garantie  devenue  superflue  par  l'abondance  de  l'or  et  de 
l'argent. 

Au  ive  siècle,  l’or  était  encore  presque  inconnu  dans  l’Italie  centrale 
et  l'argent  même  y était  rare.  Ce  fut  donc  le  cuivre,  fourni  en  abondance 
par  les  mines  d’Ltrurie,  que  les  Romains  choisirent  pour  être  le 
régulateur  de  la  valeur  des  choses,  et  longtemps  ce  métal  circula  en 


DUPONDIUS  ÉTRUSQUE. 
(Réduction  de  l'original.) 


pains  et  en  lingots  informes  que  l’on  brisait  au  marteau,  pesant  à chaque 
transaction  les  débris.  Les  traces  de  ces  transactions  laborieuses  se  sont 
conservées  dans  la  langue  latine,  où  le  mot  aestimare  dérive  de  aes 
(bronze),  et  dans  le  droit  romain  par  la  forme  symbolique  de  la  manci- 
pation per  aes  et  libram,  laquelle  n’était  qu’une  vente  simulée  où  le 
morceau  de  bronze,  raudus , avec  lequel  on  touchait  la  balance,  rem- 
plaçait l’ancien  aes  rude. 

Ces  lourdes  pièces  coulées  représentent,  aux  ivc  et  111e  siècles  avant 
Jésus-Christ,  à côté  des  gracieuses  monnaies  des  opulentes  villes  de  la 
Grande  Grèce,  les  mœurs  naïves  et  simples  de  régions  que  l’épidémie 
du  luxe  n’avait  pas  encore  ravagées;  c’est  la  Rome  austère  avant  ou 
peu  après  la  guerre  de  Pyrrhus,  c’est  la  vie  pastorale  des  Ombriens  et 
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des  Picentins,  c’est  la  rude  existence  des  montagnards  Samnites  et 
Ombriens,  et  quand  on  regarde  un  de  ces  énormes  lingots,  on  pense  aux 

lois  sévères  de  Lycurgue  et  à la 
farouche  austérité  des  anciens 
Spartiates  qui,  longtemps  après 
que  l’usage  de  la  monnaie  eût  été 
répandu  en  Grèce,  se  servaient  de 
lingots  de  fer  désignés  sous  le  nom 
de  pélattor.  La  tradition  veut  que 
pour  en  transporter  six  seulement 
il  fallait  un  chariot  attelé  de  deux 
bœufs. 

Aussi,  pour  les  attributions 
des  sériés  encore  incertaines,  nous  devons  chercher  toujours  dans  les 
contrées  où  la  vie  était  simple  et  tranquille,  où  le  commerce  était  lent 
faute  de  routes  aisées,  et  il  nous  faut  croire  que  la  construction  de  la 
via  Flaminia  et  1 agrandissement  de  l’antique  via  Latina,  furent  les 
principaux  éléments  qui  firent  promptement  disparaître  cette  lourde 
monnaie  à la  fin  du  111e  siècle. 

Un  savant  italien,  M.  Milani  d’abord1,  et,  ensuite,  un  numismate 
allemand,  M.  Haeberlin’, 
se  sont  efforcés  d’attribuer 
à la  brillante  Capoue  une 
grande  partie  de  ces  mon- 
naies; mais  le  meilleur 
argument  en  faveur  d’une 
origine  campanienne  a été 
fourni,  il  y a longtemps, 
par  M.iYlowat, qui  a signalé 
la  ressemblance  de  cer- 
tains types  de  l’aes  signa- 
ium  avec  les  bas-reliefs  des 
stèles  en  terre  cuite  à lé- 


LINGOT  DE  L’iTAUB  CENTRALE. 
(Réduction  de  l'original.) 


LINGOT  ÉTRUSQUE  TROUVÉ  A TARQUINIES. 
(Réduction  de  l'original.) 


gendes  osques  de  Capoue. 

Si  1 aes  grave  eût  reçu  un  accueil  si  favorable  parmi  les  popu- 


1.  Rivista  Italiana  di  Numismatica,  1S91. 

2.  Ibid.,  1906. 
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lations  rurales  de  la  Campanie,  on  devrait  en  trouver  un  grand  nombre 
dans  cette  région,  mais  au  contraire  on  en  rencontre  rarement  dans  les 
environs  de  Capoue.  Du  reste,  aux  ivc  et  111e  siècles,  on  trouve  souvent 
dans  les  sépultures  de  la  nécropole  de  Capoue  des  monnaies  d'argent 
et  de  bronze  de  Neapolis.  Je  ne  suis  donc  pas  entièrement  convaincu  du 
bien  fondé  de  cette  hypothèse,  et  dans  mon  ouvrage  sur  les  Monnaies 
de  l'Italie  antique,  j ai  indiqué  les  raisons  qui  empêchent  de  considérer 
Capoue,  au  ive  siècle,  comme  une  succursale  de  l’atelier  monétaire  de 


AS  INCERTAIN  AVEC  NOMS  DES  DUUMVIRI  MONETAIRES, 
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Rome.  Je  crois  d'origine  étrusque,  ombrienne  ou  sabellique,  la  plupart 
des  lingots  et,  pour  les  as  de  provenance  campanienne,  j’hésite  à des- 
cendre plus  bas  que  Suessa,  Calés  et  Teanum.  D’un  autre  côté,  je  crois 
qu'on  n'a  pas  saisi  l’importance  de  ces  villes  et  de  Beneventum  au 
point  de  vue  monétaire.  J’attribue  à Calés,  à Suessa  et  à Bénévent,  trois 
sortes  de  monnaies  : des  émissions  assez  abondantes  aux  légendes 
CALENO,  SUESANO  et  BENVENTOD;  des  émissions  — souvent 
de  même  style  que  celui  de  la  première  série  et  olFrant  les  mêmes 
symboles  et  lettres  monétaires  — à la  légende  ROMANO  et  des  émis- 
sions d’aes  grave.  La  position  de  ces  villes  sur  la  bifurcation  de  grandes 
routes  commerciales  et  leur  attache  avec  Rome  expliquent  le  dévelop- 
pement de  ce  monnayage  si  varié. 
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L’aes  grave  de  Suessa  a pour  type  une  tête  d’Apollon,  celui  de 
Calés  un  vase  de  forme  très  élégante,  emblème  de  son  industrie  céra- 
mique très  florissante;  celui  de  Bénévent  est  encore  à établir. 

L’aes  grave  est  coulé  dans  des  matrices  en  fer  ou  en  terre  cuite  qui 


AS  LIBRAL  D’HATRIA. 

(Réduction  de  l’original.) 


ont  été  moulées  sur  des  modèles  en  terre.  Nous  avons  là  une  série  de 
petits  monuments,  modelés  par  des  artistes  italiques,  qui  reproduisent 
avec  une  simplicité  d'expression  très  captivante,  soit  des  animaux,  soit 
des  objets  familiers,  selon  les  formules  des  coroplastes  traçant  en 
quelques  coups  d’ébauchoir  des  ex-voto. 

La  provenance  et  le  style  doivent  nous  guider  dans  l’attribution 


SEMIS  CAMPANIEN  OU  SABELLIQUE. 
(Réduction  de  l’original.) 


des  pièces  anépigraphes.  L’art  italique,  jusqu’ici  peu  étudié,  offre  des 
caractéristiques  fort  curieuses  et  renferme  des  principes  qui  ne  se  sont 
jamais  éteints  en  Italie,  et  ont  refleuri  surtout  au  xve  siècle.  C'est  ainsi 
que  la  tête  de  Janus  des  pièces  romaines,  calquée  probablement  sur  une 
œuvre  grecque,  a plus  d’affinité  avec  la  rude  effigie  d’un  condottière 
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par  Sperandio,  qu'avec  son  modèle  lysippique.  Ces  lourdes  pièces 
sont,  en  quelque  sorte,  les  premiers  prototypes  des  médailles  coulées 
de  Pisanello.  Il  leur  manque,  il  est  vrai,  la  suprême  élégance  et 


cette  exaltation  de  la  personnalité  qui  servirent  si  bien  le  génie  du 
sculpteur  véronais,  et  cependant,  à défaut  de  portraits  avérés,  il  nous  est 
permis  de  voir  dans  les  têtes  rudes  et  volontaires  du  bifrons  italique 
l’évocation  des  traits  énergiques  de  personnages  réels,  des  guerriers  à 


AS  CAMPANIEN  OU  SABELLIQUE,  AVEC  LA  TÈTE  DE  ROME. 
(Réduction  de  l'original.) 


demi  sauvages  de  l’Italie  primitive.  La  nombreuse  série  des  types  qui 
ornent  ces  gros  sous  de  l’antiquité  est  traitée  avec  une  brutale  largeur, 
et  témoigne  d’un  esprit  artistique  particulier  qui  vient  incontestable- 
ment de  l’Etrurie  et  qui  est  totalement  différent  de  celui  qui  prési- 
dait aux  ateliers  de  gravure  monétaire  de  la  Grande-Grèce.  Voyez, 
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sur  la  monnaie  d’Ariminum,  la  rude  tête  de  guerrier  gaulois,  sur  l'as 
d’Hatria  le  masque  d’un  rustique  Silène,  sur  un  lingot  quadrilatère  un 

bœuf  à la  démarche  lente  et  traînarde,  sur 
un  autre  deux  coqs  affrontés,  sur  un  autre 
encore  un  caducée  orné  de  bandelettes, 
identique  à celui  d’une  monnaie  de  Popu- 
lonia  : tous  ces  reliefs  sont  traités  avec  une 
heureuse  franchise.  C’est  un  art  provincial 
qui  suit  son  inclination  sans  arrière-pensée, 
et  nous  avons  grand  plaisir  à voir  cet  art 
italique  ainsi  libre  et  franc,  comme  il  plaît 
de  regarder  un  brave  paysan,  les  mouvements 
libres  dans  sa  blouse  flottante,  et  non  pas  emprisonné  dans  ses  vête- 
ments engoncés  du  dimanche. 

Pour  attribuer  à la  Campanie  des  lingots  quadrilatères,  Milani 
s’est  fondé  sur  des  raisons  de  style;  mais  nous  savons  que  l’Etrurie, 
aux  ive  et  uic  siècles  avant  Jésus-Christ,  a ressenti  profondément  l’in- 
fluence de  l’art  campanien  et,  en  outre,  le  style  de  ces  pièces,  à mon 
avis,  est  loin  de  présenter  une  apparence  franchement  campanienne. 
Ces  lingots  ont  été  trouvés  toujours  en  Etrurie  et  en  Ümbrie.  Tarqui- 
nies,  Vicarello  près  de  Tarquinies,  Yulci,  Fabbri,  Quingento,  Orvieto, 
Spoleto  sont  les  lieux  d’origine. 

Les  types  se  retrouvent  sur  les  monnaies  étrusques  contemporaines  : 
voyez, sur  les  monnaies  deVetulonia,  le  fer  de 
trident  et  les  deux  dauphins  du  lingot  quadri- 
latère de  Vulci  au  type  des  coqs.  Sur  un  autre 
lingot,  nous  trouvons  un  caducée  orné  de  ban- 
delettes absolument  pareil  à celui  qui  est  gravé 
sur  une  rare  monnaie  de  bronze  de  Popu- 
lonia  (Sambon,  1 1 8)  ; sur  un  autre  encore,  les 
mêmes  croissants  et  étoiles  qui  se  voient  sur  une 
monnaie  étrusque  de  bronze  (Sambon,  144). 

Le  bœuf  des  quadrilatères  de  Spoleto  se 
retrouve  sur  la  monnaie  d’or  à la  légende 
\nanH31.  et  sur  des  pièces  de  bronze  d’Aesernia  (Sambon,  178);  nous 
voyons  une  tête  de  bœuf  de  style  identique  sur  une  monnaie  étrusque 
d’argent  à la  légende  GEIl^E.  Le  type  de  l’éléphant  peut  se  comparer 


QUADRANS  d’aGRIGENTB 
EN  FORME  DE  CONE. 
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avec  celui  des  monnaies  étrusques  ayant  une  tête  de  négrillon  et  un 
éléphant.  Rappelons  encore  que  le  glaive  et  le  bouclier  gaulois  repré- 
sentés sur  un  autre  quadrilatère  se  retrouvent  sur  les  monnaies  d’Ari- 


SEMIS  I.ATIN  01!  SABELLIQUË, 

AVEC  LA  TÊTE  DE  LA  SIBYLLE  DE  CUMES. 
(Réduction  de  l'original.) 


minum  ; les  dauphins,  sur  d'autres  pièces,  sont  d’un  style  particulier 
qui  se  rencontre  souvent  sur  les  monuments  étrusques.  Une  seule  pièce 
offre  un  type  pareil  à celui  d’une  monnaie  de  Capoue,  c’est  le  Pégase  au 
vol;  mais  il  suffit  de  comparer  les  deux  types  pour  voir  qu’il  n'y  a 


QUINCUNX  d’hATRIA.  QUADRANS  d’haTRIA. 

(Réduction  de  l'original.)  (Réduction  de  l’original.) 


aucune  analogie  de  style.  On  peut,  au  contraire,  le  rapprocher  du 
cheval  au  galop  sur  la  monnaie  au  type  du  cavalier  de  Larinum  (Gar- 
rucci,  XC,  3i  ; Sambon,  201),  du  cavalier  de  Cora  dans  le  Latium 
(Sambon,  1 65 ) et  du  Pégase  sur  les  jolies  monnaies  de  Frentrum 
(Sambon,  195). 

Je  crois  donc  que,  jusqu’à  meilleures  preuves,  il  est  plus  prudent  de 
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se  tenir,  pour  la  classification  de  ces  pièces,  aux  indications  précieuses 
de  leur  origine,  et  les  trouvailles  nous  permettent  de  tracer  une  ligne  de 


AS  ROMAIN  DE  LA  FIN  DU  IV* 

OU  DU  COMMENCEMENT  DU  III*  SIÈCLE. 
(Réduction  de  l'original.) 


démarcation  avec  le  Sud  de  la  péninsule,  comprenant  les  villes  de  Suessa, 
Calés,  Beneventum,  Ausculum,  Venusia. 

Sans  approuver  les  attributions  fantaisistes  de  Garruci,  dans  ses 
Monde  deir  Italia  antica,  nous  croyons  pourtant  utile  de  reprendre  les 
recherches  pour  identifier  scientifiquement  le  monnayage  des  villes  du 
Latium  Adiectum  et  du  Samnium. 

A.  Sambon. 


LINGOT  DE  LA  PREMIÈRE  MOITIÉ  DU  III*  SIÈCLE 
RAPPELANT  LA  VICTOIRE  DK  DÉNKVENT. 
(Réduction  de  l'original.) 
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Séance  du  21 

La  deuxième  réunion  numismatique 
du  Musée  a eu  lieu  le  jeudi  21  février 
1907,311  siège  de  notre  Revue. 

Après  lecture  et  approbation  du 
compte  rendu  de  la  dernière  réunion, 
et  examen  de  diverses  publications 
numismatiques,  la  parole  est  donnée 
à M.  Arthur  Sambon. 

Le  directeur  du  Musée  expose  com- 
ment, en  ces  derniers  temps,  ont  été 
reprises  les  études  de  Luvnes,  Raoul 
Rochette  et  Evans,  sur  les  graveurs  de 
la  Grande-Grèce  ; mais  des  exagérations 
se  sont  produites,  à propos  d’attribu- 
tions hasardeuses  à differents  artistes. 
Pour  faire  œuvre  utile,  il  est  néces- 
saire de  se  baser  uniquement  sur  des 
éléments  sûrs.  M.  Sambon  étudie 
alors  les  rapports  entre  la  Grèce,  la 
Grande-Grèce  et  la  Sicile,  et  groupe 
autour  des  artistes  venus  de  Grèce  les 
indications  les  plus  évidentes  relatives 
aux  écoles  locales.  Il  fait  remarquer 
la  différence  de  tendances  artistiques 
qui  existe  entre  les  œuvres  de  Phry- 


Février  1907 

gillos,  du  graveur  p (qui,  selon  lui, 
serait  venu  d’Elis,  et,  après  avoir  tra- 
vaillé à Térina,  serait  passé  à l’atelier 
de  Syracuse),  et  Aristoxénos,  dont  la 
série  de  têtes  féminines,  échappant  au 
modèle  gracieux,  mais  devenu  mono- 
tone à force  de  répétitions,  de  Phry- 
gillos,  nous  présente  des  études  réa- 
listes des  jeunes  filles  de  Métaponte. 

A la  suite  de  cet  exposé,  une  discus- 
sion a eu  lieu  sur  les  conclusions  de 
M.  Sambon. 

Puis  une  conversation  générale  s’est 
engagée.  M.  Mowat  a parlé  du  travail 
qu’il  poursuit  sur  les  contremarques. 
M.  Picart  fait  remarquer  combien  les 
études  numismatiques  sont  négligées, 
et  il  se  plaint,  avec  juste  raison,  de  la 
part  véritablement  trop  minime  que 
l’on  donne  aux  trouvailles  numisma- 
tiques dans  les  publications  consacrées 
aux  grandes  fouilles  qui,  souvent,  sont 
fort  riches  en  découvertes  de  monnaies  : 
or,  il  faudrait  ne  pas  oublier  que  la 
numismatique  présente,  au  point  de 
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vue  de  l’histoire  de  l’art,  une  impor- 
tance aussi  grande  que  la  statuaire. 

MM.  Sambon  et  Picart  discutent  la 
question  toujours  controversée  des 
rapports  de  l’art  dorien  avec  les  autres 
formules  de  l’art  hellénique.  M.  Jame- 
son  montre  que  l’on  n’arrivera  à un 
résultat  qu’en  employant  le  système, 
sévère  mais  indispensable,  des  Corpus , 
à condition  de  savoir  s’arrêter  à temps, 
pour  ne  pas  transformer  une  étude 
d’art  en  une  sèche  étude  d’anatomie. 

MM.  Hubert,  Picart  et  Jameson 
échangent  quelques  observations  au  su- 


jet d’une  fort  belle  monnaie  d’Himéra. 

Sur  la  proposition  de  plusieurs  mem- 
bres de  la  réunion,  les  personnes  pré- 
sentes décident  la  mise  à l’étude 
immédiate  d’un  projet  d’Exposition 
Numismatique,  uniquement  composée 
de  pièces  hors  de  pair  ; la  discussion 
définitive  de  ce  projet  est  renvoyée 
à la  prochaine  séance,  au  cours  de 
laquelle  M.  Allote  de  la  Fuye  pré- 
sentera une  étude  sur  « la  Numisma- 
tique Sassanide  au  point  de  vue  artis- 
tique »,  et  qui  est  fixée  au  mercredi 
6 mars. 


II 

Séance  du  6 Mars  1907 


La  réunion  numismatique  a eu  lieu, 
le  6 mars  1907,  au  siège  de  notre 
Revue;  après  lecture  et  approbation 
du  compte  rendu  de  la  précédente 
réunion,  la  parole  est  donnée  à M.  Al- 
loue de  la  Fuye  pour  son  exposé  sur 
« le  Numismatique  Sassanide  au  point 
de  vue  artistique  ». 

M.  le  colonel  Alloue  de  la  Fuye  com- 
mence par  un  bref  exposé  sur  les 
origines  et  les  caractéristiques  de  l’art 
oriental,  en  particulier  perse;  puis  il 
passe  à l’étude  chronologique  de  la 
dynastie  sassanide,  adversaire  régulière 
des  empereurs  romains.  Le  premier 
de  ses  rois  est  Ardéchir,  fils  de  Papek, 
qui  reconstitue,  sur  les  débris  de  la 
domination  parthe,  la  monarchie  des 
Achéménides;  cette  dynastie  dure  plus 
de  400  ans,  jusqu’à  la  conquête  arabe. 
A chaque  étape  du  monnayage,  la 
légende  des  monnaies  s’allonge  et 
s’amplifie.  Le  conférencier  analyse 


successivement  la  technique  dechacune 
des  pièces  de  la  dynastie,  la  coiffure  du 
personnage  représenté,  en  particulier 
une  forme  de  casque  qui  peut  se  re- 
trouver sur  les  bas-reliefs  de  Nakch-i- 
Rustem  représentant  le  même  roi 
Ardéchir.  La  numismatique  de  Sapor, 
fils  et  successeur  d’Ardéchir,  vain- 
queur de  l’empereur  romain  Valérien, 
est  plus  variée  comme  type,  le  revers 
étant  à peu  près  identique  à lui-même, 
mais  l’effigie  royale  présente  des  dé- 
tails caractéristiques,  malgré  l’unifor- 
mité du  monnayage  d’argent  de  ce  roi. 
Normizdas  Ier,  son  fils,  a un  beau  mon- 
nayage mais  très  rare.  Varahran  Ier, 
frère  du  précédent,  a un  monnayage 
dont  la  valeur  artistique  est  aussi 
grande.  Varahran  II  est  représenté 
rarement  seul  et  plus  souvent  avec  sa 
femme  et  son  fils,  véritable  portrait  de 
famille,  de  style  nettement  indigène. 
Contemporain  de  Dioclétien,  Narsès 
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a un  monnayage  accusant  une  déca- 
dence réelle  et  une  frappe  indigène  à 
modelé  plat  et  sec  ; Normidaz  II, 
Sapor  II,  Sapor  III,  Varahran  IV  ont 
encore  cependant  des  pièces  intéres- 
santes, une  entre  autres  qui  est  un  véri- 
table portrait.  Puis  le  travail  indigène 
s’empare  de  la  numismatique  : tech- 
nique, poids,  titre,  tout  disparaît  jusqu’à 
Chosroës  II  dont  la  drachme  est  un 
beau  monnayage  industriel.  Les  Arabes 
ont  frappé  pendant  cent  ans  l’effigie  de 
Chosroës  avec  une  série  de  modifica- 
tions épigraphiques  qui  amènent  au 
dernier  terme  de  la  numismatique  sas- 
sanide. 

De  vives  félicitations  accueillent  l’in- 
téressant exposé  de  M.  Alloue  de  la 
Fuye,  qui,  pour  accompagner  ses 
explications,  a fait  circuler  une  ving- 
taine de  très  beaux  exemplaires  des 
pièces  dont  il  parlait  et  dont  l’examen 
a vivement  intéressé  les  personnes 
présentes. 

Ensuite,  les  membres  de  la  réunion 
abordent  l’examen  de  la  seconde  ques- 
tion inscrite  au  programme  : l’Exposi- 
tion Numismatique.  M.  Arthur  Sambon 
met  l’assistance  au  courant  des  démar- 
ches faites  par  lui  de  divers  côtés,  et 
M.  Georges  Toudouze  montre  les 
conditions  générales  dans  lesquelles 
pourrait  s’organiser  une  pareille  Expo- 
sition et  le  plan  qu’il  pourrait  être 
intéressant  d’adopter.  Une  longue  dis- 
cussion s’engage  sur  chacun  des 
points  de  cette  double  communication  ; 
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MM.  D'  Pozzi,  de  Saint  - Marceaux, 
Paul  Mathey,  Jameson,  Picart,  Jules 
Sambon  et  Alloue  de  la  Fuye,  pren- 
nent successivement  la  parole,  donnent 
leurs  appréciations,  leurs  idées,  et 
proposent  diverses  motions,  qui  sont 
réunies  et  combinées  entre  elles  sous 
forme  d’une  résolution  ferme. 

Cette  résolution  est  alors  rédigée 
dans  les  termes  suivants  et  votée  à 
l’unanimité  : 

« Il  est  décidé  d’annoncer  dès  main- 
tenant et  de  procéder  à l’organisation, 
pour  l’hiver  1907-1908,  d’une  Exposi- 
tion de  Numismatique  et  petites  œu- 
vres d’art  grecques,  Exposition  qui 
aura  lieu  sous  le  patronage  de  la  revue 
le  Musée , avec  le  concours  des  mem- 
bres de  la  réunion.  Cette  Exposition 
sera  privée,  restreinte,  accessible  sur 
invitations  et  installée  en  un  local 
privé;  elle  sera  accompagnée  d’un 
catalogue  illustré,  à petit  tirage  numé- 
roté, publié  dans  la  bibliothèque  du 
Musée , avec  le  concours  des  exposants. 
Les  dispositions  matérielles  seront 
étudiées  dans  les  réunions  ultérieures. 
A la  réunion  prochaine  seront  présen- 
tées diverses  communications  et  des 
moulages  envoyés  par  des  collection- 
neurs qui,  d’ores  et  déjà,  ont  annoncé 
leur  participation  à cette  Exposition.  » 

La  séance  est  levée  à 7 heures  et 
la  prochaine  réunion  fixée  au  lundi 
18  mars. 

L.  R. 
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La  Fontaine  de  Saint-Jean-du-Doigt 


Parmi  les  monuments  les  plus 
curieux  de  la  Bretagne  et  les  plus 
originaux  de  conception,  non  loin  de 
Morlaix,  et  à demi  caché  au  fond  d’un 
vallon  ombreux  où  coule  à petit  bruit 
le  ruisseau  le  Dounant  et  que  domine 
la  haute  flèche  fleuronnée  de  l’église, 
se  dresse  la  fontaine  de  Saint-Jean- 
du-Doigt. 

Pour  l’artiste  et  pour  le  touriste,  la 
présence  de  ce  gracieux  château  d’eau, 
enfermé  parmi  les  arbres,  dans  l’en- 
ceinte du  cimetière,  et  à demi  dissimulé 
derrière  un  rude  portail  gothique  à 
statues  massives,  est  une  joie  et  un 
étonnement.  Divers  archéologues  pro- 
posent de  l’attribuer  à quelque  artiste 
italien  du  x\T  siècle,  venu  en  France 
à la  suite  de  la  première  guerre  d’Italie 
et  chargé  par  la  reine  Anne  de  Bre- 
tagne, femme  de  Charles  VIII,  puis 
de  Louis  XII  ensuite,  de  décorer  le 
sanctuaire  pour  lequel  la  souveraine 
professait  une  particulière  dévotion. 

Trois  grandes  vasques  superposées, 
reliées  entre  elles  par  une  colonne  de 
granit  ornementé,  constituent  cette  fon- 
taine ; la  colonne  repose  au  milieu 
d’une  large  coupe  de  granit  surélevée 
par  un  socle  de  trois  marches  à deux 
rangs  de  mascarons,  dont  l’un  sert  de 
déversoir  à l’eau.  Chaque  vasque  est 
entourée  d’un  cordon  de  têtes  d’anges, 
soufflant  à pleine  bouche  l’eau  dans  le 


bassin  inférieur.  Tout  en  haut,  une 
statuette  de  Dieu  le  Père,  figuré  à mi- 
corps  et  soutenu  par  des  anges  ailés, 
bénit  des  deux  bras  étendus  un  groupe 
placé  au-dessous  de  lui  et  constitué 
par  saint  Jean  baptisant  le  Christ. 

Ce  curieux  petit  monument  prend 
en  ce  moment  une  actualité  particu- 
lière, pour  les  descriptions  que  notre 
regretté  collaborateur,  Gustave  Tou- 
douze,  en  a faites  avec  la  poésie  de  style 
que  nos  lecteurs  connaissent,  dans  son 
dernier  roman,  laissé  par  lui  inédit  et 
paru  ces  jours  derniers  1 ; nous  avons 
voulu  profiter  de  cette  circonstance 
pour  publier  la  fontaine  de  Saint-Jean- 
du-Doigt  et  précisément  d’après  une 
très  belle  eau-forte,  malheureusement 
inachevée,  que  l’architecte  et  graveur, 
Gabriel  Toudouze  cisela  en  1845,  et 
dont,  en  ce  récent  roman,  Gustave 
Toudouze  son  fils,  fort  épris,  lui 
aussi,  du  même  édifice,  semble  avoir 
voulu  donner  le  commentaire. 

Cette  élégante  fontaine  reste  le  type 
de  l’œuvre  d’art  encadrée  merveilleu- 
sement par  la  nature,  et  Saint-Jean- 
du-Doigt  est  un  de  ces  sites  d’art  que 
l’on  doit  défendre  contre  les  vanda- 
lismes utilitaires  de  notre  époque. 

O.  Theatès. 

•“  \ A 

1.  La  Tradition  d’amour,  roman.  Flamma- 
rion, éditeur. 


,A  FONTAINE  DE  SAINT  JEAN  DU  DOIGT 
EAU-FORTE  DE  GABRIEL  TOUDOUZE 


EXPOSITIONS 


Et  les  expositions  s’ouvraient  tou- 
jours ! A voir  combien  il  y a de 

gens  qui  font  de  la  peinture,  on  pour- 
rait se  demander  comment  il  en  reste 
encore  quelques-uns  pour  la  regarder. 
Mais,  au  fait,  la  regarde-t-on?  Je  me 
permets  d'en  douter,  et  même  de  l’es- 
pérer, car  si  vraiment  le  public  regar- 
dait tout  ce  qui  se  peint,  il  serait,  jus- 
qu’à un  certain  point,  excusable  d’avoir 
si  peu  de  goût,  étant  ainsi  perverti  de 
toutes  parts  par  tant  de  lamentables 
banalités. 

Heureusement,  le  mois  qui  vient  de 
s’écouler  nous  a,  parmi  des  théories 
de  fades  productions  dues  à d’innom- 
brables « gens  qui  font  de  la  peinture  », 
offert  le  réconfort  de  quelques  œu- 
vres dues  à des  « peintres  ».  Et  je  note 
quatre  expositions  qui  nous  furent  une 
agréable  et  forte  vision. 

D’abord  le  Salon  des  Boursiers  de 
voyage  et  Prix  du  Salon  une  excel- 
lente exposition,  savoureuse  et  nourrie, 
dont  le  niveau  général  est  réellement 
dix  fois  plus  élevé  que  celui  de  n’im- 
porte quel  Salon  et  qui  est  conduite 
par  des  chefs  de  file  de  tout  premier 

i.  Grand  Palais. 


ordre.  Dans  la  salle  principale,  se  fai- 
sant face,  Henri  Martin  et  Ernest 
Laurent  : Henri  Martin,  le  chantre 
épique  de  Toulouse,  avec  des  paysages 
puissants  et  doux,  avec  un  portrait 
d'une  grandeur  prenante;  Ernest  Lau- 
rent, avec  une  image  féminine  exquise 
de  gravité  et  de  calme  douceur,  d’une 
émotion,  d’une  profondeur  psycholo- 
gique intenses,  avec  le  solide  portrait 
du  statuaire  Michel, avec  des  fleurs  dont 
la  matière  et  le  sentiment  sont  aussi 
pénétrants,  aussi  exquis  l’un  que  l’au- 
tre. Ce  sont  deux  peintres  dans  toute 
l’acception  du  mot,  deux  réfléchis  ob- 
servateurs de  la  Nature,  dont  l'art  est 
à la  fois  une  émotion  et  une  pensée, 
par  conséquent  une  bonne  action,  un 
fraternel  acte  social.  Et  puis  voici 
Cottet,  voici  Wéry,  Zo,  dont  chante 
une  note  bleue;  Adler,  si  poignant,  si 
sobre  et  si  vrai;  Mllc  Dufau,  dont  l’art, 
chaque  année,  s’élargit  et  s’illumine; 
d’autres,  d’autres  encore  : les  deux 
frères  Laurens,  si  dissemblables;  notre 
collaborateur  Pierre  Gusman  ; puis 
des  sculpteurs,  de  jeunes  sculpteurs  si 
intéressants  : Fernand  David,  nerveux, 
énergique;  Roger  Bloche,  attendri  et 
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d’un  regard  aigu  suivant  les  figures 
d’ouvriers;  Gaudissart,  dont  la  belle 
vigueur,  outre  sa  sculpture,  a jeté  sur 
la  toile  les  mâles,  les  éclatants  appels 
de  lumière  des  temples  illustres  de  la 
Hellade...  Toute  une  pléiade.  Ah!  la 
bonne  exposition,  saine,  reposante,  ou- 
vrant largement  sur  l’avenir  de  notre 
art  des  portes  d’espérance. 

Et,  auprès,  voici  les  Onze  ',  onze 
jeunes,  dont  les  noms  sont  à retenir 
comme  ceux  de  combattants  solides 
et  sur  qui  nous  pouvons  compter  : 
Déchenaud,  Devambez,  d’Erlanger, 
Laparra,  Lazlô,  Louis  Mayer,  Pa- 
gès, peintres  ; Émile  Decœur,  céra- 
miste ; Landowski  et  Roux,  sculpteurs  ; 
Édouard  Monod,  orfèvre,  et,  en  plus, 
leur  invité,  le  statuaire  Bouchard,  de 
qui  les  mâles  bronzes  robustes  éton- 
namment s’apparentent  aux  énergiques 
traditions  de  ses  ancêtres  de  Bour- 
gogne Claux  Sluter  et  Rude,  et  à qui 
l’on  ne  saurait  se  tromper  en  prédisant 
de  beaux  lendemains. 

Maximilien  Luce*  et  Henri  Lebas- 
que3  nous  donnèrent  la  joie  de  leur 
claire  vision  lumineuse,  le  premier 
résolument  pointilliste — pour  repren- 
dre en  bonne  part  la  ridicule  épithète 
péjorative  — et  si  admirablement  colo- 
riste; le  second  libre,  souple,  épris  de 
vie  et  de  llamboiements  : tous  deux 
naturistes,  émus  et  fervents. 

A tous  ces  artistes,  merci...,  car  il  y 
a les  autres  à subir,  et  ceux-ci,  du 
moins,  nous  donnent  la  preuve  que 
les  rares  « artistes  » de  l’heure  pré- 
sente ne  veulent  pas  laisser  l’idéal 
français  s’enliser  dans  la  banalité  dont 

1.  Galerie  des  Artistes  Modernes. 

2.  Galerie  Bernheim. 

3.  Galeries  Georges  Petit. 


ces  autres  font  leur  commode  inspira- 
tion habituelle. 

Et  cependant,  parmi  eux,  beaucoup 
de  bons  métiers  à signaler,  beaucoup 
de  bons  coups  de  brosse  et  les  condam- 
ner en  bloc  serait  une  injustice  âlaquelle 
la  fatigue  pourrait  nous  amener. 

Le  Salon  des  Femmes  Peintres*  par 
la  répétition  « bon  écolier»  des  formu- 
les à la  mode  ( révolutionnaires  ou 
classiques)  aujourd’hui,  nous  fit  l’effet 
d’une  parodie  artistique;  et  quel- 
ques rares  exposantes,  Mlle  Marcotte, 
Mm0Chauchet-Guilleré,  Mllc  Rondenay, 
Mme  Agnès  de  Frumerie,  etc.,  dont 
les  œuvres  seraient  remarquées  avec 
faveur  dans  n’importe  quel  groupe- 
ment, par  de  bons  envois  francs  à 
note  personnelle,  faisaient  remarquer 
d’autant  plus  la  pauvreté  d’inspiration 
et  de  travail  de  ce  qui  les  entourait. 

Un  effort  à signaler,  mais  à pour- 
suivre pour  ceux  qui  le  tentèrent,  est 
l’Exposition  des  Beaux-Arts  de  l’Asso- 
ciation Girondine  2 : ces  efforts  d’art 
décentralisateur  doivent  toujours  être 
encouragés. 

Signalons,  en  cours  de  route,  les 
petites  expositions  de  MM.  Henry 
Paillard  3,  Albert  Dagnaux  , Étienne 
Bosch  5,  Gustave  Dennery ü,  toutes 
de  travail  sérieux  et  appliqué,  mais  de 
lignées  connues. 

Un  acte  pieux  a réuni  pour  un  temps 
les  œuvres  d’art  sévère,  correct  et 
d’école  classique,  du  statuaire  Gustave 
Crauk 7. 

1.  Grand  Palais. 

2.  Cercle  de  la  Librairie. 

3.  Galerie  Henry  Graves. 

4.  Galeries  Georges  Petit. 

5.  Galerie  de  l’Art  Décoratif. 

6.  Galerie  Bernheim. 

7.  École  des  Beaux-Arts. 
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La  Société  des  Aquarellistes  Fran- 
çais 1 et  The  American  Woman’s  Art 
Association  2 nous  ont  donné  la  pre- 
mière son  ordinaire  note  annuelle, 
augmentée  cette  année  d’une  intéres- 
sante exposition  rétrospective  des 
œuvres  d’Eugène  Lami,  la  seconde 
une  exposition  d’élèves,  parmi  laquelle 
des  bois  en  couleursde  Miss  Ethel  Mars. 

Enfin  se  sont  ouverts  deux  derniers 
salons.  Le  Salon  Militaire 3 4,  un  nouveau 
venu  dont  les  organisateurs  affirment 
que  l’absence  constituait  pour  le  public 
parisien  un  gros  vide  : il  messiérait  de 
les  contrister  à ce  sujet.  Le  cercle  de 
l’Union  artistique  % exposition  mon- 
daine et  élégante,  dont  nous  connais- 
sons de  longue  date  les  formules  adé- 
quates à son  programme. 

A la  suite  des  expositions,  faute  de 
place  pour  en  parler  longuement,  il 

1.  Galeries  Georges  Petit. 

2.  Exposition  privée. 

3.  Grand  Palais. 

4.  Rue  Boissy-d’Anglas. 


faut  mettre  les  décors  de  la  Faute  de 
l’Abbé  Mouret  à l’Odéon,  qui  consti- 
tuent un  grand  effort  décoratif.  Pour 
situer  l’action  fameuse,  pour  illustrer 
la  chaude,  la  prenante  musique  d’Al- 
fred Bruneau,  qui  sait  être  à la  fois 
poétique  et  sensuelle,  voluptueuse  et 
chaste,  et  qui  est  un  grand  cri  d'huma- 
nité, pour  aider  la  mise  en  scène 
d'Antoine,  en  outre  des  deux  très 
beaux  décors  du  premier  et  du  troi- 
sième acte,  cependant  j’aurais  rêvé  un 
Paradou  moins  chargé  de  plans,  plus 
impressionniste  de  conception , de 
matière  et  d’exécution,  un  Paradou  à 
la  Decamps,  à la  Cézanne,  à la  Monet, 
à la  Henri  Martin.  Et  j’aurais  voulu 
M.  Paquereau  plus  émancipé,  quant  à 
la  technique,  des  procédés  classiques 
du  paysage.  Il  faut  que  le  décor  de 
théâtre  suive  le  mouvement  de  l’art, 
dont  il  est  une  partie  jusqu’ici  mé- 
connue, mais  essentielle. 

Georges  Toudouze. 
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Rues  nouvelles.  — Par  un  vote  en  date 
du  18  février,  le  Conseil  municipal  de 
Paris  a décidé  de  donner  à deux  voies  de  la 
capitale  les  noms  de  rue  Eugène-Carrière 
et  rue  Gustave-Toudou\e.  Cet  hommage 
rendu  par  la  Ville  de  Paris  à la  mémoire 
de  nos  deux  regrettés  collaborateurs  est 
particulièrement  agréable  à cette  Revue, 
qui  garde  à tous  deux  une  pieuse  recon- 
naisance. 

¥ * 

La  Maison  du  Livre.  — A Bruxelles  a 
été  ouverte  récemment  la  «Maison  du 
Livre»,  créée  et  organisée  par  l’intéressante 
association  dite  le  « Musée  du  Livre  » : c’est 
une  intéressante  initiative  qui  attirera  tous 
ceux  — et  ils  sont  nombreux  — qui  por- 
tent attention  à cette  branche  de  l’art  et  la 
trouvent,  à juste  titre,  fort  négligée  en 
France. 

+ 

♦ ¥ 

Le  Musée  du  Costume.  — La  Société 
de  l’Histoire  du  Costume  a constitué  son 
conseil  d’administration  comme  suit: 

Président,  M.  Maurice  Leloir  ; vice-pré- 
sident, M.  Maurice  Maindron;  secré- 
taire, M.  Manceaux-Duchemin ; trésorier, 
M.  Jacques  Doucet,  couturier  ; membres, 
MM.  Henry  d’Allemagne,  bibliothécaire  à 
l’Arsenal,  François  Carnot,  député,  comte 
Mauricede  Cossé-Brissac,  François  Cour- 
boin,  conservateur  adjoint  du  cabinet  des 
estampes,  Édouard  Détaillé,  Maxime  Fai- 
vre, François  Gorguet,  Alfred  de  Riche- 


mont,  Tony  Robet-Fleury,  Henri  Tenré, 
Léon  Tuai,  commissaire-priseur  hono- 
raire. Le  siège  de  la  Société  est  provisoire- 
ment, 21,  avenue  Gourgaud. 

Le  conseil  a étudié  les  moyens  pratiques 
de  propager  le  goût  des  études  archéolo- 
giques relatives  au  costume,  tant  par  des 
publications  périodiques  que  par  des  cours 
et  des  conférences.  Quant  au  Musée,  il 
comprendra  deux  parties  distinctes  : le 
musée  proprement  dit  et  la  biblio- 
thèque. Le  musée  contiendra  en  docu- 
ments archéologiques  toute  l’histoire  du 
costume  français  des  origines  à nos 
jours.  La  bibliothèque  sera  attenante  au 
musée.  Elle  renfermera  la  documentation 
la  plus  complète  en  livres  et  en  gravures 
sur  l'histoire  du  costume.  Le  Conseil  de 
la  Société  a nommé  conservateur  de  la 
bibliothèque  M.  Georges  Toudouze, 
homme  de  lettres. 

* 
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Vente  Chappey.  — Me  P.  Chevallier  et 
Lair-Dubreuil  ont  dispersé  à la  galerie 
Georges  Petit  la  collection  Chappey. 
Quelques  prix  : un  Reynolds  gravé  par 
Keating,  3. 600  fr.  ; une  corbeille  décorée 
par  Tallandier,  7.100  fr.  Total  des  trois 
premières  vacations,  242.673  francs. 


Vente  d’Yanville.  — La  vente  de  la 
collection  du  comte  d’Yanville,  dirigée  par 
M*  Chevallier,  a eu  un  brillant  succès  et  a 
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montré  que  le  goût  croissant  pour  les 
antiques  et  les  objets  du  Moyen-Age  n'en- 
pêche  pas  le  culte  pour  le  xvuie  siècle.  Les 
porcelaines  de  Menneçy  surtout  ont  donne 
lieu  à des  enchères  sensationnelles,  un 
buste  de  Louis  XV  en  ancienne  porcelaine 
blanche  de  Mennccy,  pâte  tendre,  de 
q5  centimètres  de  hauteur,  a été  acheté 
par  un  antiquaire  étranger,  M.  Zélikine, 
pour  la  somme  de  42.500  francs,  soit  avec 
les  frais  46.750  francs.  Ce  buste  avait 
figuré  à la  vente  Turgot  en  1887  où  il 
s’était  vendu  700  francs.  La  surprise  a 
été  encore  plus  grande  pour  le  prix  de 
25.000  francs  donné  pour  une  tasse  avec  sa 
soucoupe  et  son  plateau,  pièce  extrême- 
ment rare,  en  ancienne  porcelaine  de 
Mennecy  polychrome  à médaillons  de 
paysages  sur  fond  vert  à carrelages.  La 
porcelaine  tendre  de  Rouen  n’est  pas 
restée  en  arrière.  Citons  deux  cornets  à 
décor  bleu,  qui  avaient  été  vendus 
5oo  francs  à la  vente  Waddington  et  ont 
trouvé  acquéreur  au  prix  de  4.000  francs. 

★ 

Les  Tapisseries.  — Chaque  année 
porte  une  nouvelle  hausse  des  prix.  Les 
tapisseries  anciennes  en  donnent  d'inté- 
ressants exemples.  Dans  une  vente  dirigée 
par  Me  Lair-Dubreuil,  nous  avons  vu 
vendre  35. 000  francs  une  tenture  d'Au- 
busson  qui  avait  été  achetée  jadis  6.000  fr. 
* 
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Vente  Kotschoubey.  — La  vente 
Kotschoubey  dirigée  par  Me  Lair-Dubreuil 
a excité  une  grande  curiosité.  On  sait  que 
cette  collection  russe  avait  été  pillée  et 
dévastée  pendant  les  récentes  émeutes. 
Aussi  les  objets  portaient  malheureu- 
sement trace  de  leurs  tristes  avatars. 

★ 

Vente  Queyroi.  — Le  marteau  de 
M4  Chevallier  a dispersé,  le  26  février,  les 
faïences,  émaux,  étoffes,  meubles,  tableaux, 


de  la  collection  Queyroi;  des  prix  intéres- 
sants ont  été  atteints  : 1 2.  too  fr.  pour  une 
crosse  en  cuivre  champlevé  ; 7.700  fr. 
pour  une  chasse  de  Limoges;  t2ooofr. 
pour  un  bas-relief  de  style  bavarois  du 
xvie  siècle;  9.200  fr.  pour  un  fragment  de 
tapisserie  flamande;  33. 000  fr.  pour  des 
dessus  de  porte  de  Chardin  datés  1769. 
Total  général  de  la  vente  : 278.949  francs. 


Les  découvertesd’ Avignon. — Les  tra- 
vauxdu  Palais  des  Papes,  qui  sontencours 
et  qui  ont  amené  les  découvertes  sensa- 
tionnel les  que  l’on  sait  (fresques  inconnues, 
escalier  dérobé,  etc.),  ne  vont  pas,  parait-il, 
sans  quelques  déprédations  plutôt  inquié- 
tantes pour  les  fresques,  aux  dépens  des- 
quelles le  zèle  des  découvreurs  s’exerce 
avec  une  vigueur  un  peu  dangereuse.  Il 
serait  véritablement  fâcheux  qu’après  le 
vandalisme  des  administrations  de  ca- 
sernes, l’enthousiasme  municipal  fût  à 
son  tour  périlleux  pour  ces  œuvres  inté- 
ressantes, qui  seraient,  croit-on,  dues  au 
pinceau  de  Matteo  Giovannetti  et  exécutées 
vers  1 3qq. 

¥ ¥ 

Les  barrières  du  Forum  Romain.  — 

Les  lecteurs  du  Musée  savent  déjà  avec 
quelle  verve  élégante  et  quelle  pensée 
sûre  notre  collaborateur  Émile  Gebhart 
s’est  élevé  contre  la  manie  néfaste  de  net- 
toyage à outrance  et  Y incarceramenlo  dont 
est  victime  ce  pauvre  Forum  romain, 
aujourd’hui  plus  propre  qu’un  squelette 
anatomique  et  enfermé  à triple  cadenas 
et  tourniquet  derrière  des  barrières  fran- 
chissables seulement  contre  espèces  son- 
nantes et  trébuchantes.  C’est  le  double 
effet  de  la  manie  de  reconstruction  et  de 
restauration, dont  est  affligée  l’archéologie 
moderne,  et  d’une  importante  question 
fiscale.  Nous  apprenons  avec  plaisir,  par 
un  article  du  Giornale  d’Italia  en  date  du 
1 3 janvier,  que  les  campagnes  de  M.  Geb- 


124 


LE  MUSÉE 


hart  produisent  de  l’effet  en  Italie.  Malgré 
le  ton  ironique  emprunté  par  ce  journal, 
— qui  ne  connaît  M.  Gebhart  que  comme 
auteur  d’un  Rabelais  et  paraît  ignorer  que 
le  distingué  écrivain,  ancien  membre  de 
l'Ecole  Française  d’Athènes,  a fait  autant 
d’archéologie  que  les  érudits  les  plus  con- 
nus, mais  en  y ajoutant  la  haute  pensée 
d’un  poète,  — nous  voyons  que  les  orga- 
nisateurs de  ce  système  commencent  à 
comprendre  le  ridicule  de  cette  conception 
et  le  peu  de  dignité  de  la  question  fiscale 
en  pareille  circonstance. 

* 

4 4 

Les  médailleurs  anciens.  — Dans  la 
Numismatic  Circulai -,  notre  collaborateur, 
M.  Forrer,  continue  la  publication  de  son 
intéressant  dictionnaire  sur  les  médail- 
leurs, qui  constitue  une  encyclopédie 
dont  nous  avons  déjà  signalé  le  haut  mé- 
rite. On  y trouvera  en  particulier  la  repro- 
duction de  deux  belles  médailles  du 
xve  siècle,  l’une  représentant  Laurent  de 
Médicis,  et  l’autre  Antoine  de  Bourgogne. 

★ 
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Les  médaillons  d’or  d’Aboukir.  — 

M.  Henri  Dressel,  conservateur  du  musée 
de  Berlin,  vient  de  publier,  en  un  luxueux 
album,  extrait  des  Comptes  rendus  de 
l'Académie  royale  de  Prusse  (section  phil.~ 
hist.),  les  célèbres  médaillons  achetés  par 
le  musée  de  Berlin,  et  représentant  des 
scènes  ayant  trait  à l'apothéose  d’Alexan- 
dre le  Grand.  On  sait  que  plusieurs 
savants  ont  mis  en  doute  l’authenticité  de 
ces  pièces  extraordinaires;  entre  autres, 
M . Svoronos,  qui  les  a a discutées  au  Con- 
grès archéologique  d’Athènes.  M.  Dressel, 
avec  une  très  grande  érudition,  retrouve 
sur  des  monnaies  et  sur  des  contorniates 


les  éléments  principaux  de  ces  médaillons 
et  nous  donne  une  étude  qui  peut  être  citée 
comme  un  modèle  du  genre. 


Le  Musée  de  Cluny  perd  son  auto- 
nomie. — En  date  du  19  janvier,  un  décret 
présidentiel  a rattaché  le  musée  de  Cluny 
au  groupe  des  musées  nationaux.  Pour- 
quoi ? Nous  ne  voyons  pas  les  avantages 
d’une  pareille  centralisation  et,  par  contre, 
nous  en  apercevons  fort  bien  les  graves 
inconvénients,  dont  le  plus  essentiel  est  de 
placer  ce  musée  autonome  sous  le 
contrôle  de  la  Commission  des  achats, 
dont  l’influence  est,  on  le  sait,  fort  discu- 
table. Nous  applaudirions  au  contraire  à 
une  mesure  qui  eût  libéré  le  Luxembourg, 
Versailles  et  Saint-Germain  et  les  eût 
rendus  autonomes.  En  art,  trop  de  centra- 
lisation nuit. 


Choix  de  commission.  — Il  y avait  un 
prix  de  2.208  francs,  dit  prix  Lheureux,  qui 
devait  être  attribuéà  «l’œuvre  sculpturale  la 
plus  remarquable  des  années  1905-1906». 
Etant  donné  ce  texte,  on  mettait  en  avant 
les  noms  d’Auguste  Rodin  pour  le  Pen- 
seur et  René  de  Saint-Marceaux  pour  le 
monument  d'Alexandre  Dumas  fils.  Une 
commission  fut  réunie,  composée  de 
21  membres,  et  attribua  le  prix  Lheureux 
à M.  Coutan  (de  l’Institut),  pour  sa  déco- 
ration du  viaduc  du  Métropolitain, à Passy. 
Les  commissions  n’ont  pas  changé  depuis 
Richelieu,  et  suivant  le  mot  féroce  du 
cardinal  d'Etat,  celle-là  aussi  « avait  sans 
doute  des  lumières  que  les  autres  hommes 
n’avaient  pas  ». 

L’Amateur. 


Le  Gérant  : Émile  Bonnet. 


PARIS.  — IMPRIMERIE  GEORGES  PETIT,  12,  RUE  GODOT-DE-M AUROI . 
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Le  Musée  du  Louvre,  conformément  au  règle- 
ment des  musées  nationaux  français,  est  fermé  le 
lundi;  voici,  suivant  un  bruit  mis  en  circulation 
depuis  peu,  que  l’on  songerait,  dit-on,  à le  fermer 
également  le  jeudi  toute  l'après-midi. 

Nous  espérons  que  ce  bruit  ne  repose  sur  aucun 
fondement  sérieux,  sinon  on  en  viendrait  d'ici  peu  à 
rechercher  quel  unique  jour  on  pourrait  bien  le 
laisser  ouvert. 

Craindrait-on  que  les  notions  artistiques  pénè- 
trent trop  rapidement  le  peuple  français  ? et  voudrait- 
on  enrayer  un  si  dangereux  amour  des  arts  parmi  la 
jeunesse  des  lycées  et  collèges,  laquelle  sort  le  jeudi, 
et  n'aurait  plus  ainsi  qu'un  seul  jour,  le  dimanche, 
pour  s’intoxiquer  au  contact  des  chefs-d’œuvre? 

Par  une  singulière  ironie  des  rapprochements, 
ce  bruit  coïncide  outre  Atlantique  avec  un  acte 
absolument  opposé,  dont  le  bulletin  du  Metropolitan  Muséum  de  New- 
York  nous  apporte  la  notification  officielle. 

Le  Metropolitan  Muséum , musée  payant,  était  ouvert  gratuitement 
aux  ouvriers  les  lundis  et  vendredis,  de  8 heures  à io  heures  du  soir. 
Considérant  cette  ouverture  comme  insuffisante  pour  les  besoins  intel- 
lectuels du  peuple  américain  et  les  nécessités  de  ses  industries  d’art,  le 
conseil  des  trustées , par  délibération  du  18  février  dernier,  a décidé 
d'ouvrir  le  Metropolitan  gratuitement  le  samedi,  de  10  heures  du  matin 
à io  heures  du  soir,  c'est-à-dire  pendant  douze  heures  consécutives.  Ln 
outre,  pour  permettre  aux  visiteurs,  dit  la  délibération,  de  travailler  à 
leur  aise  sans  avoir  à se  préoccuper  de  leur  repas,  le  restaurant  du 
Metropolitan  sera  ouvert  lui  aussi  pendant  le  même  temps, et  de  5 heures 
à io  heures  du  soir  servira  des  repas  à la  carte. 

L'installation  récente  de  ce  restaurant  dans  un  musée  avait,  on  s’en 
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souvient,  excité  la  verve  railleuse  de  quelques  Français  jaloux  de  sou- 
tenir le  renom  spirituel  de  notre  race,  et  voulant  oublier  qu'au  British 
Muséum  de  Londres,  à la  Bibliothèque  Nationale  de  Paris  et  dans  tous 
les  musées  qui  sont  considérés,  non  seulement  comme  un  lieu  de  prome- 
nade, mais  comme  un  lieu  de  travail,  pareille  institution  existe  et  rend 
les  meilleurs  services  au  public. 

Mais  maintenant,  que  va-t-on  penser  chez  nous  de  l'administration 
de  ce  musée  qui,  non  contente  de  posséder  un  buffet  pour  la  commodité 
de  ses  visiteurs,  pousse  le  souci  jusqu'à  laisser  les  galeries  ouvertes  un 
jour  spécial  douze  heures  de  suite,  par  pur  esprit  démocratique? 

C’est  qu'en  Amérique  on  considère  l'art  comme  un  enseignement 
national  et  non  comme  la  propriété  de  quelques  personnes;  et  on  organise 
les  musées  pour  tous,  et  non  comme  des  collections  d'érudition  réser- 
vées à une  petite  élite  seulement  et  accessibles  quelques  instants  par 
jour. 

Ce  sont  là  de  ces  idées  américaines  que  l'on  serait  heureux  de  voir 
s'implanter  en  France  : il  est  vrai  que  leur  application  intégrale  exigerait 
des  changements  radicaux,  peut-être  malaisés;  mais  sans  aller  jusque  là 
ne  pourrait-on  prendre  ce  qui  est  d'exécution  possible,  et  tout  au  moins 
ne  pas  chercher  à restreindre  encore  les  heures  d’ouverture  de  notre 
Louvre  qui,  bien  qu’il  soit  gratuit,  est  à notre  avis  trop  peu  de  temps 
ouvert  chaque  jour,  surtout  pour  diverses  sections,  et  non  des  moins 
importante,  dont  l'accès  n'est  permis  qu’à  certaines  heures  ou  à certains 
jours. 
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LOUIS  D'ANJOU. 


IV. 


LE  MISEE 


VOL 


cvT- 


LES  PORTRAITS 

dessinés  aux  crayons  de  couleur 

A LA  BIBLIOTHÈQUE  NATIONALE 


Une  année  n’est  pas  encore  passée 
depuis  que  se  sont  closes  les  salles  qui 
abritèrent  l’exposition  du  xviiT  siècle, 
et  voici  qu’elles  s’ouvrent  de  nouveau, 
pour  offrir  aux  regards  d’autres  trésors  : 
des  portraits  toujours,  mais  d'une  autre 
époque  et  d’un  autre  style.  Après  la  grâce 
aimable  des  jolies  sujettes  de  Louis  XV 
et  de  Louis  XVI,  c'est  le  charme  plus 
robuste,  la  distinction  moins  fine  de  la 
cour  des  Valois.  L'art  délicat  des  Augustin 
et  des  Hall  fait  place  au  talent  sérieux  des 
Dumonstier,  des  Corneille  et  des  Clouet. 

On  verra  sans  étonnement,  près  de 
ces  œuvres  du  xvie  siècle,  des  portraits  du 
Moyen-Age.  Y a-t-il,  en  effet,  entre  ceux-ci 
et  ceux-là,  d’autre  différence  que  celle  des 
temps  ? N’est-ce  pas  le  même  art  sincère 
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et  peu  courtisan,  d’une  intimité  si  attachante,  qui  n’a  qu’un  but  : rendre 
dans  l’exactitude  de  leurs  traits  et  de  leur  expression  les  visages,  beaux 
ou  laids,  d’êtres  bien  vivants  ? L’uniformité,  non  pas  la  monotonie,  de 
l’art  du  portrait  en  France,  depuis  l’origine  jusqu’à  la  fin  du  xvie  siècle, 
est  clairement  ressortie  de  la  comparaison  des  nombreuses  peintures 
exposées  aux  Primitifs  français.  Mais  les  organisateurs  de  l’exposition 
des  Primitifs  avaient  un  dessein  grandiose  : il  ne  s’agissait  de  rien  moins 
que  de  présenter  une  vue  d’ensemble  de  l'art  français  au  temps  des 
Valois.  Les  œuvres  abondaient,  il  fallait  se  limiter  et  négliger  plus  ou  moins 
certaines  catégories  de  monuments.  L’exposition  qui  vient  de  s’ouvrir 
est  comme  un  développement  de  ces  parties  dont  les  Primitifs  ne  mon- 
trèrent que  des  spécimens  : le  portrait  miniature  exécuté  pour  orner 
les  manuscrits,  et  surtout  le  portrait  dessiné  aux  crayons  de  couleur, 
dont  nous  allons  parler. 

Il  existe  un  bon  nombre  de  collections  de  portraits  dessinés  aux 
crayons  de  couleur.  Il  en  est  de  publiques  et  de  privées,  de  françaises  et 
d’étrangères  : en  Russie,  le  musée  de  l’Ermitage  ; en  France,  la  biblio- 
thèque des  Arts  et  Métiers,  le  musée  du  Louvre,  celui  de  Chantilly,  et 
surtout  le  Cabinet  des  Estampes  de  la  Bibliothèque  nationale,  constituent 
les  plus  remarquables.  Le  bel  ensemble  du  Cabinet  des  Estampes  est  le 
résultat  d’acquisitions  successives,  la  première  effectuée  en  1667,  la  plus 
récente  en  1904;  il  comprend  à l’heure  présente  environ  800  pièces  de 
mérites  très  inégaux,  où  le  bon  toutefois  domine,  où  l’excellent  n'est 
pas  rare.  On  conçoit  qu’un  tel  sujet  d’études  ait  séduit  plusieurs  histo- 
riens de  l’art.  Au  regretté  Henri  Bouchot  appartient  le  mérite  de  l'avoir 
abordé  avec  méthode  et  en  quelque  sorte  débrouillé.  Les  Portraits  aux 
crayons  des  xvie  et  xvne  siècles ’,  publiés  en  1884,  sont  encore  main- 
tenant le  manuel  du  chercheur  dans  cette  région  peu  connue  de 
l’archéologie  française. 

H.  Bouchot  s’était  rendu  compte  des  difficultés  de  sa  tâche  ; 
il  avait  compris,  qu’à  part  quelques  cas  assez  clairs,  les  affirmations 
devaient  être  voilées  d’un  léger  doute,  les  attributions  garder  la 
forme  de  l’hypothèse.  La  tradition  en  effet  s’était  perdue.  De  nombreux 
artistes  avaient  travaillé  pour  la  cour  des  derniers  Valois.  Ils  avaient 
contribué,  pour  une  grande  part,  à donner  à son  luxe,  l'élégance, 
le  brillant  qui  la  distinguaient,  et,  par  un  juste  retour,  elle  avait 

1.  H.  Bouchot,  les  Portraits  aux  crayons  des  xvi*  et  xviic  siècles.  Paris,  Oudin,  1884. 
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répandu  au  loin  leur  réputation.  Puis  la  Renommée  s’était  mise  à 
chanter  de  plus  jeunes  gloires  et  l’oubli  s’était  fait  profond.  Cependant 
quelques  noms  vivaient  encore  dans  la  mémoire  des  lettrés,  tel  celui 
de  François  Clouet  porté  par  les  vers  de  Ronsard,  et  comme  l'esprit  a 
besoin  de  simplicité  et  de  certitude,  il  avait  paru  tout  simple  d’attribuer 
aux  seuls  portraitistes  connus  du  xvie  siècle  français  tout  ce  qui  subsistait 
des  portraits  de  ce  temps-là. 

MM.  Léon  de  Laborde,  H.  Bouchot,  Jules  Guiffrey,  Alph.  Germain, 
Moreau-Nélaton,  d’autres  encore,  se  fondant  sur  des  documents 
d’archives,  nous  ont  révélé  des  noms,  nous  ont  guidés  à travers  des 
généalogies  compliquées,  montrant  que  le  xvie  siècle  fut  en  peintres  et 
en  peintres  de  portraits  d’une  fécondité  insoupçonnée.  Mais  ces  heu- 
reuses découvertes  nous  renseignent  peu  sur  les  peintures.  Le  manque 
absolu  de  littérature  artistique  contemporaine  se  fait  durement  sentir. 
Nous  connaissons  davantage  les  hommes,  leur  nombre,  leur  parenté; 
nous  ne  pouvons  pas  beaucoup  mieux  attribuer  à chacun  d'eux  ce  qu’il 
a fait. 

Si  ces  artistes  dédaignés  furent  nombreux,  leurs  œuvres  furent 
innombrables  et  aussi  vite  oubliées.  Un  seul  collectionneur,  de 
petite  fortune,  Roger  de  Gaignières  avait  réuni,  vers  la  fin  du 
xvue  siècle,  plus  de  600  tableaux  et  277  crayons;  ce  simple  lait 
suffirait  à démontrer  aussi  quel  discrédit  les  enveloppait  alors. 
Pierre  de  l’Estoile  écrivait,  le  6 juillet  1609  : « J’ai  vendu  à un 
peintre  italien  nommé  Gabriel  de  Serniole,  pour  quarante  francs,  de 
vieilles  pourtraictures,  lesquelles,  encore  que  je  sache  m’en  avoir  coûté 
bien  davantage,  si  voudrais-je  m’être  défait  de  tout  le  reste  que  j’en  ay 
à pareil  prix,  tant  pour  l’affaire  que  j’ai  d’argent  que  pour  l’inutilité  de 
telle  marchandise  qui  va  tous  les  jours  au  rabais1  ».  Dès  cette  époque, 
les  anciens  crayons,  comme  les  vieilles  peintures  passées  de  mode, 
durent  leur  salut  aux  antiquaires  et  passèrent  de  cabinet  en  cabinet  selon 
les  chances  des  ventes.  Heureux  ceux  qui  trouvèrent  de  bonne  heure 
dans  la  Bibliothèque  du  Roi  un  définitif  asile. 

C'est  en  1667,  avons-nous  dit,  que  vint  au  Cabinet  des  Estampes 
le  premier  lot  de  crayons.  L'abbé  de  Marolles,  né  en  1600,  avait  passé 
la  plus  grande  partie  de  sa  vie  à réunir  des  gravures  et  des  dessins,  si 
bien  qu'en  1666  il  en  possédait  plus  de  1 23. 000,  « ce  qui  ne  seroit  peut- 

1.  Journal  de  Pierre  de  l’Estoile. 
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estre  pas  indigne,  dit-il,  d'une  Bibliothèque  Royale  où  rien  ne  se  doit 
négliger.  J’ay  parfaitement  aimé  ces  choses-là  et  je  les  aime  encore. 
Mais  par  je  ne  sçay  quelle  étrange  fatalité  qui  ne  souffre  pas  longtemps 
à toutes  sortes  de  personnes  une  jouissance  si  agréable,  et  n’aiant  pas 
d'ailleurs  dans  ma  famille  des  personnes  assez  riches  ou  assez  curieuses 
de  ces  choses-là  pour  les  conserver,  j'appréhende  bien  qu'après  ma  mort 
elles  ne  se  dissipent,  et  que  tout  d'un  coup  un  corps  qui  s’est  formé  peu 
à peu  de  diverses  parties  de  plusieurs  endroits  avec  assez  de  difficultés, 
ne  vienne  à s'en  démembrer  » ‘.  La  collection  de  Marolles  fut  achetée  par 
le  Roi  pour  la  Bibliothèque,  mais  je  ne  sais  pourquoi  tous  les  portraits 
aux  crayons  n’y  entrèrent  pas.  De  Marolles  possédait  5o  crayons  de 
Daniel  Dumonstier  et  192  de  Lagneau.  Le  Cabinet  des  Estampes  ne  reçut 
que  71  crayons  de  Lagneau  et  pas  un  de  Dumonstier1 2. 

L'abbé  de  Marolles  avait  vraiment  une  âme  de  collectionneur  ; la 
vue  de  son  cabinet  vide  lui  fut  sans  doute  insupportable,  car  il  se  remit 
aussitôt  en  chasse,  et  six  ans  après,  en  1672,  il  montrait  avec  orgueil  un 
second  recueil  égal  au  premier.  * Il  est  aussi  nombreux  que  l’autre,  bien 
qu’il  y ait  moins  de  volumes,  et  comprend  plus  de  100.000  pièces  diffé- 
rentes d’une  excellente  beauté...  ».  On  y voyait  des  portraits,  « quelques- 
uns  desquels  sont  mesme  en  huile  sur  de  la  toile:  mais  il  y en  peu  de 
ceux-là,  et  beaucoup  en  crayon  de  la  vieille  cour  et  particulièrement 
des  règnes  de  Henri  II  et  de  ses  enfants,  de  la  main  de  François  Janet, 
ce  peintre  si  fameux3,  qu’a  tant  célébré  dans  ses  vers  le  poète  Ronsard...» 
Il  y en  avait  aussi  de  Geoffroy,  Daniel  et  de  Pierre  Dumonstier  et  de 
Lagneau.  Malheureusement,  cette  seconde  collection  de  Marolles 
n'entra  point  au  Cabinet  des  Estampes,  et  nul  ne  sait,  je  pense,  ce 
qu’elle  devint.  L'abbé  avait  espéré  en  faire  l’ornement  de  quelque 
grande  bibliothèque.  Il  avait  intéressé  à son  dessein  M.  de  Brisacier, 
secrétaire  des  commandements  de  la  Reine  et  collectionneur,  « de  qui 
toute  la  famille  est  si  vertueuse,  et  qui  suggère  de  si  bonnes  inclinations 
à toutes  les  personnes  qui  ont  l’honneur  de  l’approcher  » 4.  Quelques 


1.  Catalogue  de  livres  d’estampes  et  de  figures  en  taille-douce...  fait  à Paris  en  l’année  1 666 
par  M.  de  Marolles,  abbé  de  Villeloin.  Paris,  Fr.  Léonard,  1666. 

2.  Calai,  de  livres...,  par  M.  de  Marolles...,  pp.  129  et  154.  V.  Inventaire  de  la  coll.  de 
Marolles,  manuscrit  au  Cabinet  des  Estampes,  Ye.  18  c. 

3.  Catalogue  de  livres  d’estampes...,  fait  à Paris  en  l’année  1672,  parM.de  Marolles... 
Paris,  1672,  p.  5. 

4.  Abbé  de  Marolles,  à la  suite  de  sa  traduction  de  Virgile,  cité  par  Georges  Duplessis 
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années  plus  tard,  Brisacier,  en  l’honneur  de  qui  l’abbé  brûlait  cet  encens, 
était  arrêté  et  mis  à la  Bastille  à la  suite  d’une  assez  nébuleuse  intrigue  : 
il  aurait  voulu  se  faire  passer  près  du  roi  de  Pologne,  Jean  Sobieski, 
pour  son  propre  fils  naturel,  et  obtenir  à ce  titre  de  Louis  XIV  un 
duché-pairie  L Cette  tragi-comédie  eut-elle  de  l’influence  sur  la  seconde 
collection  de  Marolles  ? Toujours  est-il  qu’elle  fut  vendue  à la  mort  de 
l’abbé,  en  1 68 1 , « à différentes  personnes  »,  selon  les  termes  d’une  note 
manuscrite,  placée  sur  un  exemplaire  conservé  à l’Arsenal,  du  catalogue 
de  Marolles  de  16722. 

Le  second  lot  de  crayons,  beaucoup  plus  important,  provient  de  la 
collection  Gaignières.  Né  en  1642,  mort  en  1715,  Roger  de  Gaigniôres 
avait  passé  sa  vie  en  quête  d’objets  de  curiosité3.  Attaché  à la  maison  de 
Guise,  c’est  dans  l'hôtel  de  Guise,  où  il  résidait,  qu’il  installa  sa 
collection.  En  1701  seulement,  il  se  transporta  dans  une  maison  qu’il 
avait  fait  construire,  rue  de  Sèvres,  et  c’est  là  qu'il  mourut.  Très  érudit 
et  d’une  complaisance  inépuisable,  de  bonnes  manières  et  très  poussé 
dans  le  monde,  il  avait  de  hautes  et  utiles  relations.  Sa  correspondance, 
conservée  au  Cabinet  des  Manuscrits  de  la  Bibliothèque  Nationale, 
présente,  en  signatures,  les  plus  beaux  noms  de  France  : Huet,  évêque 
d’Avranches,  Fénelon,  Fléchier,  Bourdaloue,  Bussy-Rabutin,  Mme  de 
Sévigné,  Mme  de  la  Sablière,  Mme  d’Huxelles,  Boileau,  l'abbé  de 
Coulanges,  et  tant  d'autres!  Ses  correspondants  devenaient  ses  auxi- 
liaires bénévoles,  lui  signalant  les  occasions,  achetant  pour  lui  à bon 
compte  les  portraits  anciens  qu’ils  trouvaient  un  peu  partout,  dédai- 
gnés. Lui-même  ne  craignait  pas  de  se  mettre  en  route,  « en  voyage  de 
curiosité  »,  comme  le  lui  écrivait  Fénelon,  et,  accompagné  d'un  dessi- 
nateur avec  lequel  il  avait  fait  prix,  il  allait  d’abbaye  en  abbaye,  d’église 
en  église,  précédé  des  recommandations  que  lui  valaient  ses  nombreuses 
amitiés,  il  copiait  les  monuments  vénérables  qui  étaient  déjà  de  l’«  an- 
cienne France  ». 

Son  cabinet  devint  une  des  attractions  de  Paris;  ce  fut  une  mode 
de  le  visiter;  le  duc  de  Bourgogne  y alla,  puis  toute  la  cour.  Mais  le 

dans  la  préface  de  son  édition  du  Livre  des  peintres  et  des  graveurs , par  M.  Michel  de 
Marolles...  Paris,  Jannet,  1 855. 

1.  V.  les  Mémoires  de  l’abbé  de  Choisy. 

2.  L.  Clément  de  Ris,  les  Amateurs  d'autrefois.  Paris,  Plon,  1877. 

3.  Ch.  de  Grandmaison,  Gaignières,  ses  correspondants  et  ses  collections  de  portraits. 
Niort,  Clouzot,  1892.  (Extr.  de  la  Bibliothèque  de  l’École  des  Chartes.) 
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propriétaire  de  tant  de  trésors  ne  put  en  être  longtemps  paisible  posses- 
seur. On  prétendait  que  le  roi  d’Angleterre  en  avait  offert  5o.ooo  écus 
et  le  duc  d'Orléans  80.000  livres.  Gaignières  ne  put  résister  aux  désirs 
du  duc  de  Bourgogne  et  céda  le  tout  au  roi  (1711),  en  échange  de 
4.000  livres  de  rente,  une  somme  de  4.000  livres  et  20.000  livres  « à 
ceux  en  faveur  desquels  ledit  sieur  de  Gaignières  en  aura  disposé,  ou  à 
ses  héritiers  ou  ayants  cause  ».  Mais  il  gardait  la  jouissance  de  ses  trésors 
sa  vie  durant. 

Il  n’est  pas  possible,  en  si  peu  de  lignes,  d’expliquer  par  le  menu 
l’indignité  du  traitement  que  subit  dès  ce  moment  le  malheureux 
Gaignières.  On  le  soupçonnait  de  détournements,  on  surveillait 
ses  domestiques,  on  parlait  de  le  faire  interdire.  Sur  un  ordre  de 
Torcy,  le  lieutenant  civil  vint,  le  21  février  1715,  rue  de  Sèvres; 
il  trouva  Gaignières  « au  second  étage,  en  robe  de  chambre,  assis 
dans  un  fauteuil,  au  coin  de  son  feu,  dans  un  très  grand  abattement 
et  faiblesse  »,  puis  il  fit  fermer  les  cabinets  et  galeries,  dont  il  remit  les 
clefs  au  domestique,  avec  défense  de  s’en  dessaisir  et  de  laisser  entrer 
personne.  Le  23,  nouvelle  visite  domiciliaire.  Il  semble  même  que, 
pour  éloigner  plus  sûrement  de  cette  célèbre  maison  les  indiscrets 
visiteurs,  on  ait  fait  courir  de  mauvais  bruits  sur  le  caractère  irritable 
de  Gaignières,  dont,  pourtant,  l’Anglais  Lister  disait,  quelques  années 
auparavant  (1698),  que  ce  « gallant  homme  » était  « la  courtoisie 
même  ». 

Gaignières  mourut  le  27  mars  1715,  et,  deux  ans  après,  une  grande 
partie  de  cette  collection,  dont  on  avait  défendu  l’intégrité  avec  tant 
d’acharnement,  fut  livrée  aux  enchères  (21  juillet  1717).  Le  merveilleux 
ensemble  de  portraits  peints  produisit  un  peu  plus  de  7000  livres.  Le 
xvie  siècle,  on  le  voit,  n’avait  pas  conquis  les  faveurs  du  grand  public. 
Les  portraits  aux  crayons  furent  exceptés  de  la  vente  et  réservés,  avec  les 
portraits  gravés,  pour  la  Bibliothèque  du  Roi;  ils  étaient  contenus  dans 
cinq  albums,  1 35  dans  le  premier,  90  dans  le  second,  8 dans  le  troisième, 
27  dans  le  quatrième,  19  dans  le  cinquième.  Tous  ensemble  avaient  été 
évalués  5 livres  seulement  ; c’est  sans  doute  ce  qui  les  sauva. 
Malheureusement,  ils  ne  furent  pas  conservés  dans  leur  disposition 
primitive.  Les  cinq  albums  de  Gaignières  furent  dépécés  et  les  crayons 
classés  en  deux  séries  : portraits  d'hommes,  portraits  de  femmes;  puis, 
plus  récemment,  ils  furent  de  nouveau  mélangés  et  mis  en  ordre 
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chronologique  '.  En  somme,  à peu  d'exception  près,  l’ensemble  des 
crayons  de  Gaignières  existe  encore  au  Cabinet  des  Estampes. 

Depuis  1717,  date  de  l'arrivée  des  crayons  Gaignières,  jusqu’à  la  fin 
du  xviii0  siècle,  on  ne  trouve  à signaler  que  l’entrée,  en  1753,  de  quelques 
crayons  compris  dans  la  collection  d’estampes  dite  de  Lallemant  de  Betz, 
et  d’un  petit  album  de  portraits  dessinés  très  médiocres,  venus  à une  date 
indécise,  entre  1770  et  1779.  Ce  petit  recueil’  qu’une  légende,  dont 
j’ignore  l’origine,  attribuait  à Charles  IX,  a ceci  d'intéressant  qu’il  a 
conservé  sa  reliure  ancienne  et  qu’il  contient  les  essais  d'un  jeune 
portraitiste  de  nom  inconnu,  qui  fut  le  compagnon  d'apprentissage  de 
Jean  de  Gourmont. 

11  faut  venir  jusqu'en  1825  pour  enregistrer  l’arrivée  d'une  impor- 
tante collection  de  crayons.  Jean-Adrien  Joly,  conservateur  du  Cabinet, 
acheta  d'un  sieur  Lécurieux,  pour  5oo  francs,  56  portraits  dessinés,  qui 
comptent  parmi  les  plus  beaux,  et  qui,  presque  tous,  font  partie  de 
l'exposition. 

De  1861  à 1 863 , diverses  bibliothèques  de  Paris  (Sainte-Geneviève, 
Mazarine,  Arsenal,  Sorbonne)  versèrent  à la  Bibliothèque  Nationale  un 
grand  nombre  de  dessins,  parmi  lesquels  se  trouvaient  des  portraits  aux 
crayons  dessinés  par  divers  artistes,  en  particulier  par  Daniel  Dumonstier. 
On  trouvera,  dans  l'introduction  au  catalogue  de  l'exposition,  tous  les 
renseignements  de  détail  sur  l’état  actuel  des  collections  de  crayons  du 
Cabinet  des  Estampes.  Nous  n’avons  pu  en  donner  ici  qu’un  aperçu. 

Pour  qu'il  se  soit  conservé  un  si  grand  nombre  de  ces  pièces  fragiles 
et  vouées,  par  le  dédain  général,  à la  destruction,  il  faut  qu’on  en  ait 
fait  des  milliers.  Le  portrait  aux  crayons,  en  effet,  servait  à de  multiples 
usages.  C’était  d’abord  le  croquis  fait  « sur  le  vif  »,  en  vue  d’une  pein- 
ture d’exécution  lente  et  soignée.  Ainsi  durent  procéder  les  peintres  de 
la  cour,  appelés  à peindre  d’après  le  roi  et  les  princes,  Jean  et  François 
Clouet,  les  Foulon,  les  Quesnel,  les  Dumonstier.  En  1 5 5 1 , Giovanni 
Capello,  nommé  ambassadeur  de  la  république  de  Venise  auprès  du 
roi  de  France,  s’arrêtait  à Lyon  et,  avant  de  continuer  sa  route  vers 
Paris,  allait  visiter  « un  peintre  excellent,  qui,  outre  les  belles  peintures 
qu'il  lui  montra,  lui  fit  voir  toute  la  cour  de  France,  tant  les  gentils- 
hommes que  les  demoiselles,  représentés  en  beaucoup  de  petits  tableaux, 

1.  Actuellement,  les  crayons  de  Gaignières  sont  compris  dans  les  vol.  Na-21  et  Na-2ia. 

2.  Na.  27. 
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avec  tout  le  naturel  imaginable1.  » Il  s’agit  évidemment  de  Corneille, 
dit  « le  painctre  ftamman  »,  ou  Corneille  de  la  Haye,  car  Brantôme 
nous  raconte  une  histoire  tout  à fait  semblable,  en  citant  son  nom  : 
« Sur  quoy  il  me  souvient  qu'elle  (Catherine  de  Médicis),  estant  un  jour 
allée  voir  à Lyon  (en  1564)  un  peintre  qui  s'appelloit  Corneille,  qui 
avoit  peint  en  une  grand'chambre  tous  les  grands  seigneurs,  princes, 
cavalliers  et  grandes  reynes,  princesses,  dames,  filles  de  la  court  de 
France,  estant  donc  en  la  dicte  chambre  de  ces  paintures,  nous  y 
vismes  cette  reyne  parestre  painte  très  bien  en  sa  beauté  et  en  sa  per- 
fection... » M.  de  Nemours  lui  ayant  fait  compliment,  elle  lui  répondit  : 
« Mon  cousin,  je  croy  qu’il  vous  ressouvient  bien  du  temps,  de  l'aage 
et  de  l’habillement  de  ceste  painture  : vous  pouvez  bien  juger,  mieux 
que  pas  un  de  ceste  compagnie,  vous  qui  m’avez  veue  ainsy,  si  j’étois 
estimée  telle  que  vous  dictes  et  que  je  suis  estée  comme  me  voyla  2 ». 
Ce  temps  déjà  lointain,  dont  parle  un  peu  mélancoliquement  la  reine, 
c’est  l'an  1548,  qui  vit  un  voyage  de  la  cour  à Lyon.  Corneille  en  profita 
pour  pourtraire  les  dames  et  les  gentilshommes,  et  ce  fut  évidemment 
d'après  des  crayons  qu'il  fit  alors  qu’il  put  exécuter  ces  petites  peintures. 

Ce  peintre  avait  une  renommée  plus  que  locale  : il  était  depuis 
1 5 5 1 peintre  en  titre  d’Henri  II3.  Un  poète  contemporain  lui  adressait 
ce  rondeau  louangeur  : 

Pour  bien  tirer  un  personnage  au  vif, 

Ung  painctre  dit  Corneille  est  alloué, 

Et  de  plusieurs  estimé  et  loué 
N’avoir  en  France  aucun  comparatif, 

Car  vers  son  œuvre  on  dit  de  cœur  hâtif  : 

C’est  telle  ou  tel  ! Oh  ! l’homme  bien  doué 
Pour  bien  tirer. 

Bref,  ce  qu’il  peint  montre  un  incarnatif 
Qu’on  diroit  chair  ; dont  il  est  advoué 
N’avoir  eu  pair  puis  le  temps  de  Noé 
Non  Appelles  jamais  superlatif 
Pour  bien  tirer  4. 

1.  F. -A.  Gruyer,  la  Peinture  au  château  de  Chantilly.  École  française.  Paris,  Plon,  1898. 

2.  Brantôme,  édit.  Lalanne,  t.  VII,  p.  343. 

3.  Natalis  Rondot,  les  Peintres  de  Lyon.  Paris,  Plon,  1888. 

4.  Les  Divers  rapport f...,  le  tout  composé  par  Eustorge  de  Beaulieu.  044,  rondeau  68. 
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Les  crayons  de  couleur  servaient  aussi  à copier  les  originaux 
peints  ou  dessinés,  pour  constituer  des  modèles  destinés  à d’autres 
corps  de  métiers,  aux  orfèvres  par  exemple. 

En  1571,  Catherine  de  Médicis  commandait  à un  orfèvre  une  série 
de  bijoux  pour  des  membres  de  sa  famille  : 

« Pour  la  Royne,  sa  pinteure  pour  pendre  au  coul Pour 

madame  de  Savoye,  un  mireuer  rond  sans  couverquel  et  de  l’aultre 
coûté  pour  mectre  une  pinteure  aveques  la  devise  que  monsieur  de 
Roysi  lui  divisera...  Pour  monsieur  de  Lorayne  un  tour  de  bonet 
aveques  une  ensegne  où  sera  la  pinteure  de  sa  femme  et  la  devise  que 
monsieur  de  Roysi  lui  dira  L » Le  dessin  aux  crayons  de  couleur 
servait  aussi  de  modèle  aux  émailleurs.  Il  existe  encore,  dans  les  collec- 
tions publiques  et  privées,  un  grand  nombre  de  portraits,  peints  sur 
émail,  de  seigneurs  et  de  dames  de  ce  temps;  le  bel  ouvrage  de  MM.  L. 
Bourdery  et  E.  Lachenaud  *,  sur  Léonard  Limosin,  peintre  de  por- 
traits, donne  la  reproduction  de  plusieurs  de  ces  plaques.  Le  lecteur 
pourra  se  rappeler  aussi  avoir  vu,  à l’exposition  des  Primitifs,  un  émail 
représentant  Anne  de  Montmorency,  connétable,  et  à quelque  distance 
le  crayon  qui  lui  a servi  de  modèle,  maintenant  conservé  au  Musée 
national  A.  Dubouché,  à Limoges.  — Le  crayon  de  couleur  servait 
encore  au  graveur  en  taille-douce.  Nous  le  savons  par  certains  petits 
quatrains  placés  au-dessous  de  portraits  gravés.  Voici  d’ailleurs  quelques 
vers  que  G.  du  Peyrat  adressait  à Jean  Rabel,  portraitiste  renommé 1 2  3 : 

Dcpesche  moy,  Rabel.  ce  crayon  désiré 

Des  beautez  de  ma  belle  et  dépeins  moi  sa  grâce, 

Son  doux  accueil,  son  teint  qui  les  roses  efface, 

Et  ses  yeux  où  l’amour  a ses  dards  retiré. 

Dépeins  moy  ces  cheveux  dont  l’or  mesme  est  tiré 
Et  ce  beau  front  marbrin,  poli  comme  une  glace, 

Sa  bouche  de  cinabre  et  les  traits  de  sa  face, 

Et  ces  beautez  qui  font  que  j’ai  tant  souspiré. 

Haste  moy  mon  Rabel  et  fais  que  ce  portrait 
Ainsi  que  je  le  veux  soit  incontinent  faict  ; 

Qu’un  désir  de  paroistre  à ce  susject  te  pousse 

1.  Archives  de  l’art  français,  t.  V,  p.  41  et  suiv. 

2.  L.  Bourdery  et  E.  Lachenaud,  Léonard  Limosin,  peintre  de  portraits.  Paris,  May,  1897. 

3.  Guillaume  du  Peyrat,  Essais  poétiques.  Tours,  1 593 . Amours,  liv.  I,  sonnet  139.  Voyez 
sur  Rabel,  l’Abecedario  de  Mariette,  et  le  Peintre-graveur  de  Robert-Dumesnil. 
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Depesche  le  moy  vite  et  le  donne  à de  Leu  ; 

Aussy  bien  ay-je  fait  entre  ses  mains  un  vœu 

D'en  porter  dessus  moy  l'image  en  taille-douce. 

Le  dessin  aux  crayons  servait  encore  à constituer  des  albums  de 
portraits,  soit  de  gens  d'une  même  famille,  soit  de  personnages  célèbres, 
Dans  la  commande  que  Catherine  faisait  en  i5yi,  dont  nous  avons 
parlé,  était  compris  « pour  envoyer  à madame  de  Savoye  un  livre  selon 
la  grandeur  des  pinteures  qui  s’an  ansuivent...  » Suivent  les  noms  de 
tous  les  membres  de  la  famille  royale  vivantset  morts  depuis  François  Ier. 
Il  s’agit  évidemment  d'un  album  de  portraits  dessinés. 

La  rapidité  d’exécution  des  portraits  aux  crayons  fit  qu’on  utilisa 
ce  procédé  dans  certains  cas,  à l’exclusion  de  la  peinture.  Catherine 
de  Médicis,  inquiète  de  la  santé  de  ses  enfants,  écrivait  souvent  à 
M.  d'Humières  pour  avoir  de  leurs  nouvelles,  et  ne  se  fiant  qu’à  demi 
sans  doute  aux  rapports  qu’il  lui  en  faisait,  réclamait  toujours  de  nou- 
veaux portraits  : « Ne  faudrez  de  faire  paindre  au  vif  par  le  paintre 
que  vous  avez  par  delà  tous  mes  dits  enfans,  tant  fils  que  filles,  avec  la 
roine  d'Lcosse,  ainsi  qu'ils  sont,  sans  rien  oublier  de  leurs  visaiges, 
mais  il  suffist  que  ce  soit  au  créon  pour  avoir  plus  tost  faict,  et  me  les 
envoiez  le  plus  tost  que  vous  pourrez;  en  quoy  faisant  vous  me  ferez 
bien  grand  plaisir  » (icr  juin  i 552)  L 

La  richesse  qu’atteignit  la  technique  du  procédé  contribua  peut-être 
autant  que  la  rapidité  de  l’exécution  et  l’économie  qui  en  résultait,  à 
faire  considérer  le  portrait  aux  crayons  de  couleur  comme  un  but 
parfait  en  lui-même  et  non  plus  comme  une  préparation.  Au  début, 
c’était  un  croquis  au  modelé  légèrement  indiqué  avec  de  la  pierre  noire 
et  un  peu  de  sanguine.  A cette  époque  appartiennent  les  deux  portraits 
de  jeunes  garçons  que  nous  publions.  Ce  sont,  semble-t-il,  des  répliques 
de  deux  crayons  du  musée  de  Chantilly,  qui  ont  eux-mêmes  servi  à 
la  confection  de  deux  peintures,  dont  l’une  est  à Chantillly,  l’autre  au 
musée  d'Anvers.  Peu  à peu,  le  procédé  se  perfectionne;  on  se  sert  à peu 
près  des  mêmes  matériaux,  la  pierre  noire,  la  sanguine,  un  peu  de 
crayon  blanc,  mais  le  rôle  de  la  sanguine  étendue  à l'estompe  s'agrandit. 
Le  modelé  est  très  poussé.  Dans  cette  catégorie  se  placent  les  portraits  de 

i.  Etienne  Moreau-Nélaton,  les  Le  Marinier,  peintres  officiels  de  la  cour  des  Valois.  Paris, 
Galette  des  Beaux-Arts,  1901,  p.  21. 


FRANÇOIS  DE  VAI.OIS,  DAUPHIN  DE  FRANCE.  HENRI  II  ENFANT. 
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PAR  DANIEL  DUMONSTIER  (l634). 


LE  MUSÉE. 


VOL.  IV. 


. 


LES  PORTRAITS  AUX  CRAYONS  A LA  BIBLIOTHÈQUE  NATIONALE  137 

Jarnac  et  de  Françoise  Babou  de  la  Bourdaisière,  dame  d’Estrées,  que 
nous  reproduisons.  C’est  la  plus  belle  époque  des  crayons;  un  portrait 
ainsi  exécuté  équivaut  à un  portrait  peint.  Malheureusement,  on  ne 
s’en  tint  pas  longtemps  à ce  point;  on  exagéra  le  coloris  sans  rien  ajouter 
au  modelé.  Les  crayons  de  Daniel  Dumonstier  sont  les  types  les  plus 
remarquables  de  cette  nouvelle  manière;  les  physionomies  de  ses 
personnages  sont  vivantes,  mais  leurs  joues  fardées  ne  sont  pas  toujours 
agréables  à voir. 

Nous  ne  pouvons,  en  si  peu  d'espace,  parler  de  la  personnalité  de  ces 
peintres.  Le  grand  ouvrage  de  M.  Léon  de  Laborde  sur  la  Renaissance 
des  Arts , les  travaux  de  MM.  Bouchot  sur  les  Clouet  et  Corneille  de 
Lyon;  Germain,  sur  les  Clouet;  Jules  Guiffrey,  sur  les  Dumonstier; 
Moreau-Nélaton,  sur  les  Le  Mannier,  donneront  les  renseignements 
nécessaires  *.  Notons  aussi  quelques  pages  de  Guillct  de  Saint-Georges 
sur  Mathieu,  Charles  et  Henri  Beaubrun,  dessinateurs  de  portraits  aux 
crayons  ~. 

Il  y eut  alors  en  France  une  infinité  de  peintres;  chaque  grande 
ville  en  possédait.  La  plupart  étaient  français  d’origine,  néanmoins  on 
comptait  un  bon  nombre  d’immigrés.  Nous  avons  vu  que  Corneille, 
était  venu  des  Pays-Bas.  Jean  Clouet,  peintre  de  François  Ier;  Pierre 
Foulon,  peintre  de  M.  de  Boisy,  étaient  du  pays  flamand. 

Naturellement,  le  principal  foyer  de  luxe,  celui  qui  devait  le  plus 
attirer  les  artistes,  était  la  cour;  naturellement  aussi,  c’est  des  peintres 
de  la  cour  que  le  souvenir  devait  le  mieux  se  conserver.  Sans  doute,  ils 
n’étaient  pas  les  moins  capables,  et  l'honneur  qu’ils  avaient  de  faire 
poser  devant  eux  les  personnes  royales  les  enveloppait  de  prestige  et 
leur  valait  des  courtisans.  Marot  comparait  Janet  Clouet  à Michel-Ange. 
François  Clouet,  dit  aussi  Janet,  fut  plus  d’une  fois  loué  par  Ronsard. 
Au  premier  livre  des  Amours,  le  poète  adressait  ces  vers  à son  amie  : 

Je  sens  pourtraits  dedans  ma  souvenance 
Tes  longs  cheveux  et  ta  bouche  et  tes  yeux, 

1.  Comte  de  Laborde,  la  Renaissance  des  Arts  à la  cour  de  France.  Paris,  i85o.  — 
H.  Bouchot,  les  Clouet  et  Corneille  de  Lyon.  — Alph.  Germain,  les  Clouet.  Paris,  Laurens. 
— Jules  GuifTrey,  les  Dumonstier  (Revue  de  l’Art  ancien  et  moderne,  1905  et  1906,  t.  XVI11, 
XIX  et  XX). 

2.  Mémoires  inédits  sur  la  vie  et  les  ouvrages  des  membres  de  l’Académie  royale  de  pein- 
ture et  de  sculpture,  t.  I.  Paris,  Dumoulin,  1834. 
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Ton  doux  regard,  ton  parler  gracieux, 

Ton  doux  maintien,  ta  douce  contenance. 

Un  seul  Janet,  honneur  de  notre  France, 

De  ses  crayons  ne  les  portrairait  mieux 

Que  d’un  archer  le  trait  ingénieux 

M’a  peint  au  cœur  leur  vive  remembrance1. 

C’était  une  aristocratie,  une  caste  privilégiée  d’artistes,  admis  à 
pénétrer  dans  ce  ciel  de  la  cour  où  leurs  confrères  plus  humbles 
n’avaient  point  accès  ; ils  voyaient  de  près  le  soleil  et  vivaient  dans  la 
familiarité  des  étoiles.  Si  cette  cour  brillante  devait  se  perpétuer  dans 
la  mémoire  des  hommes,  ses  peintres  ne  pouvaient  que  participer  à la 
même  immortalité. 

M.  Léon  de  Laborde,  fervent  admirateur  des  portraits  peints  du 
xvic  siècle,  a moins  d'enthousiasme  pour  les  crayons  : « Si  l’on  s’était 
contenté,  dit-il,  d’en  apprécier  le  charme  fugitif,  le  mérite  comme  copies 
aussi  exactes  que  le  permettent  les  faibles  ressources  des  trois  crayons; 
si  même  on  s’était  principalement  attaché  à faire  ressortir  l’utilité  et 
l’importance  de  ce  musée  iconographique,  j’aurais  souscrit  à cet 
engouement;  mais  on  a voulu  en  faire  un  art  à part  et  juger,  d’après 
ces  faibles  reproductions,  la  valeur  et  la  puissance  de  notre  école  du 
xvie  siècle.  Ici,  je  proteste  hautement...  Il  me  reste  à exprimer  ma  con- 
viction que  Jean  Clouet  n’a  jamais  fait  un  seul  crayon,  et  je  serais 
disposé  à croire  que  François  Clouet  lui-même  n’a  employé  ce  genre 
léger,  facile,  expéditif,  que  pour  se  répéter  après  avoir  peint  à l'huile  le 
portrait  original  d'après  nature4.» 

Que  les  Clouet  aient  fait  des  crayons,  qu’ils  les  aient  dessinés  ou  non 
d’après  le  vif,  c’est  un  problème  non  résolu,  et  le  catalogue  de  l’exposi- 
tion a fait  toutes  les  réserves  que  demandait  la  prudence.  Quant  à 
l'appréciation  de  M.  Léon  de  Laborde  sur  la  valeur  esthétique  de  ces 
dessins,  c’est  une  impression  personnelle  que  nous  ne  sentons  pas  de 
même.  Nous  ne  pouvons  que  répéter,  à propos  des  crayons,  ces  phrases 
charmantes  que  M.  de  Laborde  écrivait  en  pensant  aux  portraits 
peints  : 

« Nos  peintres  avaient  mesuré  et  accepté  tout  entière  la  tâche  du  por- 
traitiste. Cette  tâche  est  immense;  elle  consiste  à saisir  la  physionomie 

1.  De  Laborde,  la  Renaissance  des  Arts,  t.  I,  pp.  1 1 2-1 1 5. 

2.  Ibid.,  t.  I,  pp.  124-125. 
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dans  son  expression  et  l’expression  dans  son  individualité;  à rendre  le 
modelé  et  le  relief  par  le  jeu  vaporeux  des  ombres,  observé  dans  l’effet 
le  plus  lumineux  et  le  moins  artificiellement  combiné;  à rester  toujours 
vrai  et  candide;  à conquérir  les  qualités  de  ressemblance  saisissante  et 
d’énergique  expression,  uniquement  par  la  finesse  de  l’observation  et  la 
force  d'une  exécution  simple,  ferme  et  précise.  Jean  Clouet  n'ignorait 
pas  qu’une  tête  peut  se  présenter  autrement  que  de  face,  qu’il  y a des 
trois  quarts  et  des  profils,  des  airs  de  tête  et  des  poses  du  corps;  qu'un 
visage  vu  d’un  peu  bas  ou  pris  d'un  peu  haut  fait  presque  deux  visages; 
il  savait  aussi  qu’au  moyen  d’une  lumière  habilement  ménagée,  on 
créait  les  ombres  portées  qui  creusent  les  yeux  dans  leur  orbite,  qui  font 
saillir  le  nez,  accentuent  le  modelé  et  détachent  en  relief  lumineux  la 
tête  sur  un  fond  noir;  il  connaissait  enfin  tous  ces  moyens  factices,  qu’en 
terme  d'atelier  on  appelle  des  ficelles,  parce  qu’ils  font  mouvoir  des 
poupées;  mais  il  les  dédaignait,  et  prenait  le  jour  tel  que  le  Bon  Dieu  le 
lui  envoyait,  rendant  son  modèle  tel  qu’il  se  plaçait  naturellement  sous 
ses  yeux;  avec  sa  laideur  ou  sa  beauté,  sa  bonhomie  ou  sa  dureté;  avec 
son  costume,  quelle  que  fût  l'exagération  de  la  mode,  l’ampleur  des 
collerettes,  la  richesse  exubérante  des  broderies.  De  là  cette  uniformité 
de  poses,  cette  monotonie  apparente  de  caractères  et,  enfin,  ces  airs  de 
parenté  répandus  sur  toute  une  génération,  transformée  en  une  même 
famille...  A première  vue,  tels  sont  les  défauts;  en  y regardant  de  plus  près, 
on  est  étonné  de  la  familiarité  qui  s’établit  avec  ces  figures  en  apparence 
insignifiantes.  Si  un  portrait  à grand  effet  a tout  dit  du  premier  mot,  il 
semble  qu’un  portrait  de  Jean  Clouet  réserve  à l’observateur  persévé- 
rant de  longues  confidences.  On  se  détache  difficilement  de  ce  regard 
limpide,  de  ces  expressions  simples  ; on  sent  la  vie  dans  cette  limpidité, 
on  découvre  dans  cette  simplicité  du  caractère,  ou  ce  qui  vaut  mieux  le 
caractère  propre  à l'individu  » 

Qu’il  nous  soit  permis  maintenant  d’adresser  nos  remerciements 
aux  organisateurs  de  cette  exposition.  Le  pèlerinage  au  Salon  de  la 
Bibliothèque  devient  une  douce  habitude.  Chaque  année,  à l'époque  où 
les  jardins  se  réveillent,  la  rue  Vivienne  voit  une  merveilleuse  floraison 
d'œuvres  d'art.  AM.  Henry  Marcel,  administrateur  général  de  la  Biblio- 
thèque Nationale  et  à ses  collaborateurs,  MM.  Mortreuil,  secrétaire 
général  de  la  Bibliothèque  Nationale;  Henry  Martin,  administrateur 

i.  De  Laborde,  la  Renaissance  des  Arts , t.  I,  pp.  41,44. 
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general  de  la  bibliothèque  de  l'Arsenal;  Marchai,  conservateur  du 
département  des  imprimés  de  la  Bibliothèque  Nationale;  Camille 
Couderc,  conservateur  adjoint  du  Cabinet  des  Manuscrits;  Fr.  Courboin, 
conservateur  adjoint  du  Cabinet  des  Estampes;  P. -André  Lemoisne, 
Fr.  Bruel  et  J.  Laran  du  Cabinet  des  Estampes,  va  naturellement  la 
reconnaissance  des  gens  de  goût. 

Joseph  Guibert. 
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Bronze  grec  inédit. 
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DOCUMENTS  D’ART 


Le  “ Zeus  de  la  Collection  J.  Pierpont  Morgan 


La  planche  ci-contre  reproduit  une 
aimable  statuette  en  bronze  représen- 
tant Zeus  debout. 

L’Antiquité  a connu  de  merveilleuses 
statues  du  roi  des  dieux,  entre  autres 
la  statue  archaïque  de  l’Ithomé,  faite 
par  Agelaïdas  pour  les  Messéniens  et 
représentant  le  dieu  nu,  brandissant 
le  foudre  et  saisi  par  l’artiste  dans  un 
vif  mouvement  de  marche  ; — la  fa- 
meuse statue  en  or  et  ivoire  que  Phi- 
dias exécuta  pour  les  Eléens  et  qui 
passait  pour  une  des  merveilles  du 
monde  grec  ; — les  nombreuses  figures 
du  maître  de  l’Olympe  ornant  le  Par- 
thénon;  — les  quatre  statues  exécutées 
par  Lysippe  et  considérées  par  la  litté- 
rature grecque  comme  des  plus  purs 
chefs-d’œuvre  de  l’antiquité,  etc. 

Mais  de  toutes  ces  statues,  aucune 
ne  nous  est  parvenue  et  seules  ont 


survécu  de  bien  pâles  copies;  la  toreu- 
tique,  il  est  vrai,  nous  a transmis  un 
grand  nombre  de  statuettes  votives, 
mais  bien  peu  méritent  véritablement 
le  titre  d’œuvres  d’art. 

La  plus  belle  est  celle  du  musée 
de  Florence,  copie  d’un  original  de 
l’époque  de  Phidias  et  qui  reste  une 
des  plus  précieuses  pièces  que  nous 
ait  léguées  l’Antiquité. 

La  statuette  de  la  collection  J.  Pier- 
pont Morgan  a au  contraire  une  patine 
ravissante,  une  de  ces  patines  claires 
qui  donnent  aux  formes  gracieuses  un 
charmant  relief,  comme  si  un  rayon  de 
lumière  dorée  venait  caresser  l’œuvre 
de  l’artiste  et  elle  doit  venir  prendre 
un  rang  spécial  parmi  les  bronzes  de 
valeur  que  nous  a transmis  l’art  hellé- 
nique. 

L.  M. 
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Le  mouvement  régionaliste  si  nette- 
ment dessiné  en  France  depuis  quel- 
ques années  a reçu  de  la  mode  un 
appui  précieux,  grâce  au  développe- 
ment qu’a  pris  depuis  un  certain  temps 
le  tourisme. 

LesFrançais  ont  découvertla  France, 
qu’ils  ne  connaissaient  jusqu’ici  que 
par  ouï-dire  et  qu’ils  laissaient  aux 
étrangerslesoin  dcparcourir;  etcomme 
ils  font  toutes  choses  avec  fougue,  ils 
explorent  leur  pays  avec  une  passion 
rageuse,  une  foi  de  néophytes  de  fraî- 
che date  et  la  minutie  d’attention  des 
Peaux- Rouges  sur  le  sentier  de  la  guerre. 
Ils  vont  vite  parce  que  l’époque  est  pres- 
sée, mais  ils  veulent  tout  voir,  et  s’in- 
dignent quand  leur  auto,  en  une  jour- 
née de  deux  cents  kilomètres,  ne  peut 
leur  faire  voir  au  moins  cinq  monu- 
ments classés  et  dix  ou  douze  curiosités 
bien  couleur  locale. 

Cette  fureur  de  découvertes  peut  et 
doit  profiter  à l’éducation  artistique 
de  la  masse,  en  permettant,  non  seule- 
ment de  généraliser  les  connaissances 
esthétiques  et  archéologiques,  mais 
aussi  d’arrêter  la  centralisation  à ou- 
trance des  objets  d’art  maniables,  dans 
les  musées  de  Paris. 

Tout  le  monde  est  d’accord  pour  re- 


connaître le  danger  matériel  qu’il  y a 
à empiler  à Paris  tous  les  chefs-d’œu- 
vre issus  de  nos  provinces,  et  le  mal 
moral  qui  résulte  de  cet  exil  d’œuvres 
arrachées  à leur  milieu  ambiant  pour 
venir  se  diminuer,  perdre  de  leur  ca- 
ractère et  de  leur  saveur  dans  la  mêlée 
internationale  et  interséculaire  qui 
s’appelle  le  musée  du  Louvre. 

Le  défaut  de  protection  suffisante 
pouvait,  par  crainte  des  vandalismes, 
être,  à un  moment  donné,  une  excuse 
temporaire  à ce  pillage  administratif 
de  nos  provinces;  mais  cet  argument 
n’a  plus  aujourd’hui  de  valeur,  et  les 
provinces  si  longtemps  spoliées  n’ont 
qu’un  désir,  celui  de  se  présenter  à 
l’afflux  grandissant  des  voyageurs 
sous  l’aspect  le  plus  complet,  le  plus 
explicatif  de  leur  âme  historique;  et 
pour  cela,  le  musée  régional  est  l’in- 
dispensable complément  des  préser- 
vations de  sites,  des  classements  de 
monuments  dont  aujourd’hui  toute 
municipalité  se  préoccupe. 

Aussi  ne  saurait-on  trop  féliciter 
l’État  du  joli  mouvement  qui  lui  a 
fait  acquérir  le  gracieux  château  que 
l’Indre  environne  de  scs  méandres,  à 
Azay-le-Rideau. 

De  taille  moyenne,  de  bonne  époque, 
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pas  trop  restauré,  caractéristique  d’un 
temps  important  dans  notre  histoire 
artistique,  le  château  d’Azay-le-Rideau 
est  un  édifice  aimable,  mesuré,  pon- 
déré, donnant  une  impression  calme, 
reposée,  une  sensation  de  logique, 
d’aisance  franche  et  cependant  raison- 
née  ; il  me  semble  une  image  parlante 
du  véritable  caractère  de  notre  archi- 
tecture nationale  fort  travestie  de  nos 
jours,  et  en  même  temps  aussi,  une 
chose  bien  locale,  une  manifestation 
d’art  bien  régionaliste,  bien  de  son 
lieu  et  de  son  temps.  Ce  château  plai- 
sant, il  s’apparente  à la  ligne  ondu- 
leuse — un  peu  molle,  mais  si  reposante 
— des  collines  voisines,  aux  profils 
des  calmes  horizons  assoupis  dans  la 
brume  des  soirs,  à la  mollesse  chaude 
et  voluptueuse  des  futaies,  à la  grâce 
captivante  et  féminine  de  cette  Indre 
murmurante  et  paresseuse,  dont  les 
saules,  en  lignes  infinies,  bordent  les 
courbes  endormies  à l’ombre  des 
grands  arbres.  Il  est  fait  de  la  main 
des  hommes,  mais  des  hommes  de  ce 
pays,  des  hommes  de  cette  terre  dont 
il  est,  lui  aussi,  le  fils,  une  sorte  de 
génération  spontanée,  une  vasculaire 
végétation  de  pierre,  venue  là,  par 
ordre  deNature,  pour  mêler  sa  floraison 
à celle  des  forêts  tourangelles. 

Mieux  que  Chinon,  que  Langeais, 
plus  archaïques,  plus  sauvages,  moins 
dégagés  de  l’originelle  filiation  go- 
thique, mieux  qu’Ussé  où  Vauban 
mit  la  marque  un  peu  pompeuse  d’un 
siècle  ultérieur,  Azay-le-Rideau  est  un 
type,  le  type  de  cette  architecture  que 
l’évolution  lente  des  âges,  par  la  con- 
jugaison éphémère  de  la  Renaissance 
et  de  la  Touraine,  fit  sortir,  en  le 
fécondant,  du  Jardin  de  la  France. 


Aussi  était-il,  en  ce  centre  même  de 
l’Indre-et-Loire,  le  logique,  le  néces- 
saire édifice  où  se  devait  créer  un 
musée  régional.  La  chose  est  ordonnée 
et  doit  être  louée. 

Cependant,  quelques  observations 
s’imposent,  qui  sont  d’ordre  général  : 
le  château  fut  livré  à l’architecte  des 
monuments  historiques  et  au  conser- 
vateur, M.  Xavier  de  Ricard,  avec  ses 
quatre  murs,  et  il  fallait  lui  donner 
sans  retard  apparence  de  musée,  sans 
avoir  d’ail  leurs  de  crédits  pour  organiser 
une  campagne  d’achat.  L’appel  fait  aux 
magasins  des  musées  du  Louvre,  de 
Versailles  et  de  Cluny,  a fourni  un 
nombre  vraiment  trop  grand  de  boise- 
ries dépareillées,  de  statuettes  muti- 
lées, de  tableaux  repeints  et  autres 
épaves  dédaignées  par  la  capitale. 
Si  encore  il  n’y  avait,  parmi  ces 
dépouilles,  que  des  œuvres  d’art 
tourangelles  et  Renaissance,  ce  serait 
un  premier  fonds  modeste,  mais 
comme  il  en  faut  partout.  Malheureu- 
sement il  n’en  est  rien  ; époques  et 
pays  se  mélangent  déplorablement  et 
impartialement,  et  un  aimable  inter- 
nationalisme fait  fraternellement  voi- 
siner l’Allemagne,  l’Italie  et  l’Espagne, 
tandis  qu’une  jolie  tête  d’éphèbe,  an- 
tique — certifie  l’inventaire  d’expédi- 
tion — et,  en  tout  cas,  de  style  agréable, 
sourit  à des  morceaux  Louis  XV  fort 
étonnés  de  se  trouver  là. 

Le  musée  régionaliste  Renaissance 
d’Azay-le-Rideau  ne  peut  pas,  ne  doit 
pas  se  meubler  avec  les  laissés  pour 
compte  de  ses  frères  parisiens. 

Déjà  de  généreux  donateurs  sont 
intervenus,  et  leurs  dons  présentent 
généralement  un  caractère  local  plus 
prononcé,  partant  plus  utile  à la  cause 
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défendue  : MM.  Seligmann,  Klein- 
berger,  Trotti,  Hcilbronner,  Gustave 
Dreyfus,  Wildenstein,  Ratzerdorfer, 
Mme  Stern,  entre  autres  collection- 
neurs, ont  répondu  à l’appel  qui  leur 
fut  fait  par  1’olïre  de  meubles,  pan- 
neaux en  bois  sculpté,  tableaux,  sta- 
tues, objets  de  bronze,  se  rapportant 
directement  ou  indirectement  à l’art 
et  à l’histoire  de  la  région.  Et  le  plus 
beau  morceau  actuellement  exposé  est 
une  tête  de  paysanne,  buste  en  pierre 
tendre  trouvé  dans  l’Orléanais,  que  le 
baron  Edouard  de  Rothschild  a offert 
au  musée,  en  même  temps  qu’une  fort 
belle  tapisserie. 

Mais  tout  ceci  n’est  encore  qu’un 
faible  commencement,  et  l’enrichisse- 
ment du  musée  peut  se  faire  de  deux 
manières  connexes.  D’abord,  l’État 
doit,  de  préférence,  centraliser  à Azay- 
le-Rideau  les  œuvres  que  le  hasard 
des  achats,  des  dons,  peut  lui  procurer 
et  qui,  authentiquement,  émanent  de 
la  Renaissance  en  Touraine.  Ainsi  le 
bahut,  œuvre  de  Jean  Goujon  affirme- 
t-on,  qui  fut  vendu  à Paris  en  même 
temps  que  toutes  les  collections  du  châ- 
teau d’Azay  et  qui  est  entré  au  Louvre, 
devrait  faire  retour  au  musée  d’Azay, 
où  sa  place  est  doublement  indiquée 
et  où  il  aurait  une  valeur  d’enseigne- 
ment qu’il  est  loin  d’avoir  au  Louvre. 

Ensuite,  instruits  par  le  bel  exemple 
des  premiers  donateurs,  les  Touran- 
geaux, possesseurs  d’objets  importants 
pour  l’histoire  locale  et  qui  pourraient 
craindre  de  les  livrer  après  leur  mort 
au  hasard  des  successions,  pourront 
les  léguer  au  musée  nouveau  avec  la 
certitude  de  leur  assurer  l’asile  défi- 
nitif que  tout  collectionneur  rêve  en 
général  pour  ses  joyaux  favoris.  11  y a 


là  une  campagne  à faire  qui  sera  faite, 
nous  n’en  doutons  point,  et  l’État  se 
doit  à lui-même  d'entreprendre  pour 
son  musée  une  propagande  parallèle  à 
celle  que  la  très  active  et  très  bienfai- 
sante Société  du  Vieux  Chinon  mène 
si  énergiquement  dans  l’ancienne  rési- 
dence de  Gharles  VII. 

Bref,  l’aimable  et  dévoué  conserva- 
teur, M.  Xavier  de  Ricard,  qui  est 
un  poète  doublé  d’un  érudit,  a une 
belle  tâche  à accomplir  et  ne  demande 
qu’un  peu  d’aide  pour  organiser  ses 
collections  : nous  lui  souhaitons  beau- 
coup de  dons  généreux  et  la  prompte 
clôture  du  litige  qui  maintient  sous 
scellés  dans  le  chartrier  du  château, 
tant  de  documents  dont  le  dépouille- 
ment lui  fournira  certainement  un  jour 
de  curieux  documents  inédits. 

Il  faut  que,  dans  un  temps  proche, 
le  château  national  d’Azay-le- Rideau, 
enveloppé  des  eaux  murmurantes, 
silhouetté  parmi  les  arbres  d’alentour, 
dont  la  protection  doit  relever  aussi 
des  Monuments  historiques  (car  les 
sites  sont  inséparables  de  l’œuvre  d’art 
qui  a été  conçue  pour  eux, et  qui  perd  la 
moitié  de  son  caractère  et  de  sa  valeur 
éducatrice,  si  une  logique  trop  étroite 
se  désintéresse  du  paysage  pour  ne 
connaître  à tort  que  les  pierres  appa- 
reillées),— il  faut  que  ce  château  soit 
une  page  vivante  d’histoire  qui,  parmi 
le  frais  décor  de  la  vallée  de  l’Indre,  par 
un  utile  anachronisme,  non  seulement 
fasse  la  joie  de  l’archéologue,  mais  aussi 
murmure  à l’oreille  du  passant  les  mé- 
lodies jouisseuses  que  le  xvi°  siècle 
écrivit  en  Touraine  pour  y charmer  la 
cour  voluptueuse  des  souverains  Valois. 

Georges  T ou  douze. 


CURIOSITÉS  NUMISMATIQUES 


Caprices  de  graveurs  sur  des  monnaies  antiques. 


L’étude  attentive  des  monnaies 
antiques  réserve  parfois  des  surprises 
qui  ne  rentrent  pas  précisément  dans 
le  domaine  de  la  science. 

Témoins  les  trois  monnaies  repro- 
duites et  décrites  ci-après,  que  j’ai  eues 
récemment  entre  les  mains. 

La  première,  un  bronze  d’Athènes, 
dont  on  ne  connaît,  je  crois,  que  deux 
exemplaires,  fait  partie  de  mes  acqui- 
sitions au  cours  d’un  récent  voyage  en 
Grèce,  tandis  que  les  deux  tétra- 
drachmes  d’Agrigente  appartiennent 
aux  collections  Delbeké  et  Bachelor, 
dont  je  viens  de  rédiger  les  catalogues 
de  vente. 

Ces  pièces,  et  d’autres  encore,  comme 
un  tétradrachme  de  Chalcidice,  au 
revers  duquel  l’artiste  a transformé  le 
contour  intérieur  de  la  lyre  en  profil 
humain,  ont  un  intérêt  tout  particu- 
lier, dois-je  même  dire  humoristique? 

Comme  les  modernes,  les  anciens 
graveurs  ont  eu  leurs  caprices  et  les 


ont  parfois  transmis  sur  le  métal,  en 
les  dissimulant  plus  ou  moins  dans  les 
détails  du  type.  Amusettes  d’artistes 
où  l’imagination  est  intervenue  dans 
la  composition,  preuves  nouvelles  de 
leur  talent  si  complexe. 

* 

* * 

Mais  c’est  sans  contredit  sur  le 
bronze  d’Athènes  que  le  graveur  s’est 
montré  le  plus  irrévérencieux  du  type 
sacré  de  la  monnaie,  car  il  ne  pourrait 
être,  semble-t-il,  un  effet  du  hasard, 
que  la  partie  du  casque  couvrant  le 
sommet  de  la  tête  de  Pallas  se  trouve 
représenter  un  profil  d’homme,  celui 
d’un  magistrat,  ou  peut-être  d’un  phi- 
losophe, copié  d’une  statue  ou  dessiné 
d’après  nature  ? L’effet  est  presque 
comique.  On  dirait  que  l’artiste  a voulu 
sc  divertir  aux  dépens  de  quelqu’un. 
C’est  une  oeuvre  de  fantaisiste,  moins 
soucieux  de  la  théorie  que  de  la  pra- 
tique, et  ne  manquant  pas  d’originalité. 
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MONNAIE  D’ATHÈNES 

DU  IIe  SIÈCLE  APRÈS  JÉSUS-CHRIST 

Æ,  20  millimètres.  Buste  d’Athéna, 
à droite,  portant  l’aegis  et  un  casque 
corinthien  à cimier,  dont  le  sommet 
forme  un  profil  d’homme'. 

if.  Thésée  nu,  debout  à droite,  la 
main  droite  tenant  une  strigile  et  la 
gauche  une  massue  5;  autour  l’inscrip- 
tion : AGHNAinN- 

* 

¥ ¥ 

Le  premier  des  tétradrachmesd’Agri- 

1.  Var.  British  Muséum.  Catalogue,  Attica, 
pl.  xvm,  7. 

2.  Suivant  le  Dr  Ilead,  peut-être  la  statue  de 
Thésée  mentionnée  par  Pausanias,  I,  8,  5. 


gente,  qui  tous  deux  appartiennent  à la 
seconde  moitié  du  ve  siècle  avant  notre 
ère,  nous  montre,  au  revers,  un  crabe 
dont  la  carapace  représente  un  masque 
de  lion. 

Sur  le  second  des  tétradrachmes 
d’Agrigente,  on  distingue  facilement 
un  bucrane  sur  le  corps  du  crustacé. 
★ 

¥ ¥ 

Ces  curiosités  numismatiques,  d’un 
ordre  tout  spécial,  ne  sont-elles  point 
très  suggestives  et  ne  nous  font-elles 
pas  désirer,  hélas  ! vainement,  d’en 
savoir  davantage  sur  leurs  causes  et 
leurs  origines  ? 

L.  CONARD  FORRER. 


RÉUNIONS  NUMISMATIQUES  DU  ‘-MUSÉE” 


(SÉANCE  DU  18  MARS  1907] 


La  séance  est  ouverte  à 5 heures, 
par  la  lecture  et  l’approbation  du 
compte  rendu  de  la  dernière  réunion. 

Une  courte  causerie  s’engage  immé- 
diatement sur  deux  cylindres  chaldéens 
présentés  et  commentés  parM.  Picart. 

Puis  un  membre  de  la  réunion  donne 
incidemment  cette  méthode  intéres- 
sante pour  reconnaître  les  falsifications 
des  terres  cuites  : la  terre  cuite  antique, 
pénétrée  lentement,  au  cours  des  siè- 
cles, de  toutes  les  odeurs  de  la  terre, 
lorsqu’elle  est  plongée  dans  l’eau,  s’im- 
bibe très  promptement  comme  un 
papier  buvard  et  dégage  immédiate- 


ment une  odeur  âcre  particulière  que 
ne  dégage  jamais  la  terre  cuite  moderne. 

Après  diverses  questions  rapidement 
examinées,  la  parole  est  donnée  à 
M.  Arthur  Sambon,  qui  étudie  l’histo- 
rique des  falsifications  numismatiques 
en  un  bref  résumé  et  préconise  l’orga- 
nisation d'une  sorte  d’union  défensive 
contre  les  faussaires. 

Les  personnes  présentes  approuvent 
à l’unanimité  cette  proposition  et 
engagent  une  longue  conversation,  au 
cours  de  laquelle  MM.  Jameson,  Ma- 
they  et  Picart  prennent  tour  à tour  la 
parole. 


MONNAIE  d’aTHKNES. 


AGRANDISSEMENT 
DE  LA  TÈTE  D’ATHÉNA. 


HAUT  DU  CASQUE  D’ATHENA 

placé  verticalement 
et  formant  un  portrait  d’homme. 


MASQUE  DE  LION. 

(Droit  d’un  tétradrachme  de  Rhagium.) 


T É T R A D R A C H M E S D ’ A G R I G E N T C . 
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W.  Froehner.  — Collection  de  la 

comtesse  R.  de  Béarn.  2e  cahier, 

Paris,  1907. 

Les  planches  du  deuxième  cahier  de 
cette  luxueuse  publication  mettent 
sous  nos  yeux  ravis  un  groupe  exquis 
de  médailles  grecques  et  plusieurs 
feuillets  d’un  manuscrit  carolingien  à 
l’écriture  amoureusement  caressée,  aux 
ornements  pleins  de  charme  dans  leur 
naïve  bizarrerie  : initiales  au  dessin 
géométral  compliqué  de  nœuds,  d’en- 
trelacs, de  spirales,  de  feuillages  dans 
lesquels  se  jouent,  avec  des  contorsions 
bizarres,  des  animaux  fantastiques,  des 
bustes  d’hommes  barbus,  aux  cheveux 
ébouriffés , un  rêve  fantastique  de 
monstres  hideux,  ployés,  obligés  par 
la  triomphante  influence  de  l’art  à 
concourir  à une  expression  de  beauté. 

Ce  précieux  manuscrit  vient  de 
l’abbaye  de  Cluny,  et  renferme  des 
feuillets  qui  lui  assignent  une  place 
d’honneur  dans  l’histoire  du  Moyen- 
Age;  ces  feuillets  nous  ont  conservé 
la  Vie  de  Charlemagne , par  Eginhard. 
(seconde  moitié  du  xc  siècle),  attribuée 
par  le  scribe  à Alcuin.  Nous  possédons 
déjà  quatre-vingts  transcriptions  de 
la  Vie  de  Charlemagne , mais  celle- 
ci  a une  inestimable  valeur  au  point 
de  vue  philologique.  Lorain,  dans 
son  Essai  historique  sur  l’Abbaye  de 
Cluny',  raconte  ceci  : « En  1789... 

1.  Dijon,  i83p,  p.  328. 


on  vantait  principalement...  un  ma- 
nuscrit inappréciable  qui  renfermait, 
dit-on,  la  Vie  de  Charlemagne , par 
Alcuin».  Ce  trésor  historique  avait  été 
caché  par  précaution  dans  des  feuilles 
de  parchemin  qui  portaient  pour  éti- 
quette : Somme  de  saint  Thomas , afin 
de  le  dérober  plus  sûrement  à l’avidité 
des  curieux,  à la  mauvaise  foi  des 
fouilleurs,  et  peut  être  aussi  au  pillage 
des  inspecteurs  ou  commissaires  royaux 
qui,  dès  ce  temps-là,  écumaient  déjà 
nos  provinces  au  profit  de  la  capitale. 
La  Vie  de  Charlemagne  a disparu  dans 
la  tempête.  Grâce  à l’infatigable  per- 
spicace curiosité  artistique  de  la  com- 
tesse de  Béarn,  ce  beau  manuscrit  est 
resté  en  France  et  a encore  le  mérite 
d’avoir  pris  une  place  importante  dans 
une  collection  où  n’entrent  que  des 
joyaux. 

Et  arrêtons-nous  à ces  médailles 
captivantes.  Deux  didrachmes  de  Nea- 
polis  ouvrent  cette  série  de  pièces  rares, 
posées  sans  ordre,  comme  pour  dire 
que  les  belles  choses  n’ont  pas  pour 
l’artiste  une  époque  déterminée.  Les 
jolies  têtes  rêveuses,  l’une  d’elles  légè- 
rement boudeuse,  l’autre  esquissant 
un  fin  sourire,  semblent  les  portraits 
de  deux  sœurs  à l’àme  pensive.  L’exa- 
men méticuleux  d’une  longue  série  de 
types  dont  elles  dérivent  montre  qu’il 
faut  les  placer  aux  premières  années 
du  ive  siècle  et  que  les  artistes  de  cette 
époque  se  plaisaient  à rehausser  l’ex- 
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quise  perfection  du  modelé  par  le 
contraste  de  légères  réminiscences 
archaïsantes.  Suit  une  remarquable 
monnaie  d’Abdère  de  Thrace  : d’un 
côté  le  symbole  de  la  célèbre  colonie 
de  Téos,  le  grillon  irrité,  levant  la 
patte,  dressant  la  tête  menaçante  ; de 
l’autre,  une  danseuse  laconienne,  telle 
la  jeune  fille  de  Sparte  du  sculpteur 
Callimaque,  délicieuse  apparition  qui 
contraste  avec  les  lignes  sévères  et 
vigoureuses  du  griffon  traditionnel. 
Ensuite,  deux  rarissimes  monnaies  de 
roitelets  thraces,  Sparadocus  et  Bas- 
tareus,  nous  montrent,  la  première, 
un  cavalier  archaïque  de  fort  belle 
allure,  l’autre  un  casque  d’une  forme 
très  élégante,  la  même  qu’un  casque 
de  la  collection  Somzée  trouvé  en 
Grèce,  que  nous  avons  publié  dans 
un  récent  numéro. 

Le  tétradrachme  des  Amphictions, 
avec  la  tête  pensive  de  la  Cérès  des 
Thermopyles  et  l’Apollon  assis  sur 
l’Omphale  delphique,  est  bien  connu 
des  numismates.  La  comtesse  de  Béarn 
en  possède  un  superbe  exemplaire. 
C’est  une  très  belle,  très  puissante 
œuvre,  bien  que  un  peu  trop  massive 
pour  la  petite  dimension  du  flan.  Les 
autres  pièces  sont  toutes  du  plus  haut 
intérêt  ; une  imitation  des  Chouettes 
attiques,  exécutée  à Lappa  de  Crète, 
une  naïve  composition  de  la  ville  de 
Praesus  en  Crète,  un  aigle  au  vol  de 
Chalcis  d’Eubée,  un  superbe  portrait 
du  satrape  Pharnabaze  qui  gouvernait 
la  Mysie  et  la  Phrygie  de  l’Hellespont 
au  nom  du  roi  Artaxerxès  II,  une 


rarissime  monnaie  d’Orontopatès,  sa- 
trape de  Carie  ; une  ravissante  monnaie 
de  Celenderis  de  Crète  et  une  grande 
pièce  de  Carthage  qui  nous  montre 
l’art  brutal  des  Phéniciens  sous  la 
caresse  de  l’art  grec.  Nous  embrassons 
ainsi  d’un  coup  d’œil  presque  toutes 
les  manifestations  de  l’art  hellénique 
et  de  l’art  barbare  philhellène. 

* 

♦ » 

Charles  Morice. — Eugène  Carrière. 

Société  du  Mercure  de  France,  1 vol. 

Paris  1907.  2 5 2 pages. 

Un  très  beau  livre,  très  pieux  et  très 
enthousiaste,  consacré  à la  mémoire  et 
à l’œuvre  du  grand  et  pur  artiste  dont 
une  prochaine  exposition  à l’École  des 
Beaux-Arts  montrera  une  suprême 
fois  un  bel  ensemble  d’œuvres  impor- 
tantes. 

* 

* ♦ 

Publications  du  Musée  Guimet.  — 

Un  petit  guide  illustré,  signé  par 
M.  de  Milloue  et  dont  la  contexture 
commode  parait  destinée  à rendre  des 
services  sérieux  aux  visiteurs,  et  un 
volume  de  conférences  où  l’on  trouvera 
des  études  sérieuses  sur  divers  points 
importants  d’archéologie  égyptienne  et 
asiatique. 

* 

* * 

American  Journal  of  Archaeology. 

— Le  dernier  numéro  (janvier-mars), 
contient  d’importants  articles,  en  par- 
ticulier une  étude  sur  les  Lêcythes 
blancs , de  Robert  Cecil  Mac  Mahon. 

R. 


Les  Musées  locaux.  — Une  excellente 
initiative  vient  d’être  prise  par  la  ville  de 
Nîmes,  qui  à côté  de  ses  musées  archéolo- 
giques et  d’art  romain,  crée  un  musée  de 
souvenirs  locaux  devant  abriter  tous  les 
objets  intéressants  relatifs  à l’histoire  de 
Nîmes  et  du  bas  Languedoc.  La  ville  de 
Grenoble,  de  son  côté,  vient  de  créer  un 
musée  local  dauphinois.  Ces  exemples 
sont  à signaler. 

* 

♦ 4 

Un  portrait  de  Shakespeare.  — On 

vient  de  découvrir,  annonce  Y American 
Art  News, un  portrait  de  Shakespeare  dans 
une  auberge  à Winston,  près  de  Durham, 
en  la  possession  de  deux  sœurs,  les  dames 
Ludgate,  dont  la  famille  est  originaire  du 
Warwickshire. 

* 

4 4 

Une  lettre  du  général  Hawkins.  — 

Le  général  Hawkins,  dont  nous  avons 
signalé  les  attaques  contre  le  Metropolitan 
Muséum,  continue  sa  campagne  par  une 
lettre  satirique  sur  l’infaillibilité  des  ex- 
perts, lettre  dans  laquelle  il  prend  à partie 
le  conservateur  du  département  de  la  pein- 
ture, l’accusant d’acheterdes  tableaux  qu’il 
est  forcé  de  classer  comme  nobody’s 
works  et  d’encombrer  son  musée  d’œuvres 
anonymes  et  impossibles  à identifier.  — 
Le  général  est  sans  pitié. 

* 

4 4 

Les  fouilles  d’Herculanum.  — M . Dali’ 
Osso,  du  Musée  national  de  Naples,  écrit 
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dans  la  Tribuna  du  14  janvier  un  intéres- 
sant article  sur  les  fouilles  d’Herculanum. 
Il  retrace  l’historique  du  projet  Waldstein 
et  montre  comment  l’Italie,  d’abord  sur- 
prise par  ces  propositions,  s’y  est  refusée 
d’une  façon  même  un  peu  brusque,  puis 
finalement,  devant  la  générosité  et  le 
parfait  désintéressement  avec  lequel  ces 
propositions  ont  été  renouvelées,  a été 
obligée  de  les  accepter.  (Il  est  vrai  que 
depuis  que  le  gouvernement  les  a définiti- 
vement refusées  ainsi  que  nous  le  disons 
plus  bas).  Et  il  constate  que  cette  inter- 
vention étrangère  donne  une  haute  idée 
du  magnifique  mouvement  qui  porte  nos 
contemporains  vers  les  études  antiques. 
Parmi  les  décisions  importantes  qui 
semblent  devoir  être  prises  à peu  près 
sûrement,  figure  celle  de  laisser  à Hercu- 
lanum  même  tous  les  objets  qui  pourront 
y être  retrouvés.  Seulement,  M.  Dali’  Osso, 
à notre  avis,  laisse  voir  le  côté  dangereux 
de  ces  rêves  d’archéologues,  en  nous  disant 
que  le  visiteur  d’Herculanum  pourra  admi- 
rer une  ville  « ramenée  à son  véritable  état 
primitif,  avec  ses  meubles  et  ses  accessoires 
et  avec  ses  temples  relevés  selon  la  science 
la  plus  moderne  des  fouilles  et  selon  les 
dessins  et  les  rapports  des  fouilleurs  de  la 
première  heure  ».  Cette  vision  qui,  par 
anticipation,  remplit  le  cœur  de  M.  Dali’ 
Osso  d’une  joie  ineffable,  — gaudia  ineffa- 
bile  — par  contre  nous  attriste  profon- 
dément, car  nous  savons  que  de  telles 
illusions  nous  ménagent  un  rappetissement 
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de  l’art  ancien  par  la  malencontreuse  colla- 
boration d’ouvriers  modernes  aux  œuvres 
du  passé. 

* 

« * 

La  transformation  du  Carrousel.  — 

M.  Redon,  architecte  du  Louvre,  vient 
d’achever  et  de  faire  approuver  un  plan  de 
transformation  du  Carrousel,  plan  qui  ne 
laisse  pas  que  de  nous  causer  quelque 
inquiétude.  Cette  transformation  était-elle 
si  nécessaire  que  cela?  S’imposait-il  abso- 
lument que  des  groupes,  « assez  bas  pour 
ne  pas  masquer  la  perspective»,  fussent 
commandés  à M.  Injalbert  ? Que  des 
pelouses,  des  boulingrins,  des  candélabres, 
des  fûts  de  bronze  et  des  piédestaux  de 
marbre  vinssent  s’éparpiller  de-ci  de-là  ? 
Qu’une  Liberté,  de  M.  Mercié,  vînt  faire 
pendant  au  monument  de  Gambetta,  tandis 
qu’un  Génie  des  Arts  surveillerait  les  effi- 
gies en  pierre  de  Poussin,  Watteau,  Puget, 
Rude,  Pierre  de  Montereau  et  Mansard  ? 

Nous  n’en  sommes  pas  absolument  per- 
suadés, alors  qu’il  y aurait  tant  d'argent 
à dépenser  au  Louvre  pour  le  réorganiser, 
et  nous  croyons  qu’on  n’en  possède  pas 
suffisamment  pour  en  consacrer  à trans- 
former le  Carrousel  qui  ne  demandait  rien. 
★ 

* * 

En  Italie. — Le  conseil  des  ministres, 
sur  la  proposition  du  ministre  de  l’instruc- 
tion publique,  M.  Rava,  vient  d’annoncer 
à la  Chambre  sa  détermination  de  ne  pas 
accepter  le  projet  Waldstein  pour  les 
fouilles  d’Herculanum.  Espérons  que  cette 
détermination  n’entraînera  pas  la  suppres- 
sion de  toute  tentative  nouvelle  de  fouilles. 
* 

* ¥ 

La  Musique  à l’Académie  des  Inscrip- 
tions et  Belles-Lettres.  — M.  Théodore 
Reinach  ayant  présenté,  en  séance  du 
22  février,  à l’Académie,  une  flûte  de  Pan 
âgée  de  1700  ou  1800  ans  et  trouvée  en 
parfait  état  de  conservation  dans  les 
fouilles  d’Alésia,  avait  amené  en  même 
temps  un  instrumentiste,  M.  Chabrier, 


qui,  devant  l’Académie  attentive,  tira  de 
la  vénérable  flûte  la  série  de  sons  consti- 
tuant la  gamme  spéciale  de  la  flûte  de  Pan, 
laquelle,  au  dire  des  spécialistes,  est  une 
gamme  de  sol  défective  d’un  degré. 

* * 

La  Via  Flaminia.  — A Rome,  dans  la 
via  Tomacelli,  on  a trouvé  les  vestiges 
d’une  ancienne  rue  romaine  que  l’on  croit 

être  l’aboutissement  de  la  via  Flaminia. 

* 

* ¥ 

Herculanum. — La  question  des  fouilles 
d'Herculanum,  mise  à l’ordre  du  jour  sur 
des  bases  grandioses,  a sombré  d’une 
manière  mesquine  et  ridicule.  Le  profes- 
seur Waldstein  accuse  les  autorités  ita- 
liennes d’avoir  manqué  des  égards  de 
courtoisie  les  plus  élémentaires  en  ne 
répondant  pas  à ses  lettres  ; tandis  que 
l’administration  italienne  se  vante  d’avoir 
écrit  au  moins  trois  lettres  dans  l’espace 
de  deux  ans,  — ce  qui,  pour  toute  admi- 
nistration, est  un  effort  louable.  On  a 
comparé  1 Italie,  sur  la  questionde  fouilles, 
au  propriétaire  d’une  belle  réserve  de 
chasse  qui  ne  tire  pas  un  seul  coup  de 
fusil,  mais  ne  veut  pas  non  plus  inviter  ses 
amis,  tandis  que  les  braconniers  empor- 
tent joyeusement  le  gibier. 

La  ville  d’Herculanum  est  pour  ainsi 

dire  enterrée  une  seconde  fois. 

* 

* * 

La  vente  Parés.  — Les  18  et  19  mars, 
M®  Lair-Dubreuil,  assisté  de  MM.  Mann- 
heim, Paulme,  Lasquin  et  Brame,  a 
dispersé  la  collection  d’un  marchand  de 
Madrid.  On  y remarquait  d’excellentes 
sculptures  gothiques  et  l’une  d’elles,  un 
grand  retable  en  albâtre,  de  la  fin  du 
xv«  siècle,  sujets  de  l’Évangile  à nom- 
breuses figures  sous  des  dais  ajourés  ; 
cette  vente  a atteint,  avec  les  frais,  le 

chiffre  coquet  de  104.500  francs. 

* 

¥ ¥ 

Ventes  anglaises.  — La  vente  de  la  col- 
lection Massey  Mainwaring,  chez  Christie, 
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a donné  lieu  à des  enchères  mouvemen- 
tées, bien  que  l’ensemble  fût  médiocre. 
Citons  deux  statuettes  en  bronze  par 
Pigalle,  34.125  francs. 

A la  vente  de  la  collection  Lawson,  chez 
Sotheby,  une  estampe  de  Rembrandt,  les 
Trois  arbres , s’est  vendue  i5.3oo  francs. 
* 

¥ ¥ 

Ventes  américaines.  — La  vente 
Fischhof  a été  l’événement  de  la  saison. 
Les  tableaux  français  du  xvme  siècle  et  de 
l'école  de  i83o  se  sont  vendus  à des  prix 
très  élevés. 

Dans  la  vente  de  la  collection  Bronzon, 
notons  l’adjudication  d’un  Turner,  la 
Bataille  du  Nil , à 12 5. 000  francs,  et  celle 
d’un  remarquable  tableau  de  notre  colla- 
borateur Alma  Tadema,  les  Bains  de 
Caracalla , au  prix  de  100.000  francs. 

* 

¥ ¥ 

Un  musée  doit  être  ouvert  ou  fermé. 

— Chose  vue  en  province.  C’est  un  ven- 
dredi. A une  porte,  nous  frappons  du 
heurtoir;  surgit  une  gardienne,  et  suit  ce 
dialogue  : 

« Le  Musée,  madame? 

— C’est  ici,  mais  il  est  fermé. 

— ??? 

— Ah  ! mais  pardon,  vous  êtes  peut- 
être  étrangers  ? 

— Oui,  madame... 

— Oh  ! dans  ce  cas,  il  est  ouvert. 

1 1 ! 

— Oui,  le  Musée  est  fermé  pour  les 
gens  de  la  ville,  mais  il  est  ouvert  pour  les 
étrangers... 

— ??? 

— Comprenez  bien  : le  Musée  est  ouvert 
pour  les  gens  de  la  ville  le  jeudi  et  le 
dimanche,  mais  les  autres  jours  on  serait 
envahi  ; vous  savez  bien,  il  y a tant  de 
soldats  ! » 

Effectivement,  dehors,  nous  regardant 
d’un  œil  d’envie,  il  y a cinq  pauvres 
pioupious,  bras  ballants,  qui  ne  savent  où 
aller  et  qui  voudraient  bien  entrer  ; mais 


la  consigne  est  la  consigne;  les  bons 
fantassins  n’entreront  pas  : vous  sentez 
bien,  n'est-ce  pas?  qu'il  est  infiniment  plus 
sain  pour  eux  d’aller  au  cabaret  voisin, 
que  de  monter  regarder  des  tableaux. 

¥ ¥ 

Les  Rembrandt  au  Louvre.  — Le 

Louvre  a créé  une  salle  Rembrandt,  en 
réunissant  toutes  les  œuvres  du  maître  et 
un  certain  nombre  de  toiles  d’élèves  ou 
maîtres  influencés  par  Rembrandt.  Dans 
cet  ensemble  est  exposé,  pour  la  première 
fois,  un  portrait  d’une  facture  saisissante  : 
celui  du  frère  de  Rembrandt,  Adriden  Her- 
manszVan  Rijn.  11  a été  prêté  par  le  comte 
Potocki,  qui  a l’intention  de  le  léguer  au 
Louvre. 

Malheureusement,  la  grande  galerie, 
avec  son  long  corridor,  ne  se  prête  guère 
pour  mettre  en  valeur  la  glorieuse  por- 
tion de  l’œuvre  du  grand  maître  échue 
au  Louvre,  et,  malgré  la  bonne  volonté 
des  conservateurs,  on  n’a  pu  arriver  qu’à 
un  résultat  qu’il  nous  faut  considérer 
comme  un  premier  essai.  Les  tableaux  de 
Rembrandt,  disposés  sur  une  ligne  serrée, 
tandis  que  les  deux  remarquables  portraits 
de  la  jeunesse  sont  accrochés  d'une  façon 
plutôt  disgracieuse  au-dessus  des  trois 
premières  toiles,  ne  donnent  guère  bonne 
impression.  On  a comparé  les  Rembrandt, 
qui  étaient  antérieurement  dans  les  petites 
salles,  à des  lions  en  cage  ; mais  nous  ne 
voyons  pas  que  ces  lions  aient  ici  plus  de 
liberté,  car  il  manque  à chaque  tableau 
cet  espace  qui  permet  à l’œil  de  l’isoler. 

Nous  sommes  d’avis  que  l'on  doit  songer 
avant  tout  à rendre  les  tableaux  bien  acces- 
sibles aux  travailleurs,  mais  il  ne  faut  pas 
pousser  ce  souci  jusqu’à  mépriser  com- 
plètement la  mise  en  valeur  des  œuvres 
d’un  maître,  surtout  quand  on  groupe 
ensemble  les  tableaux  d’un  tel  artiste. 
Nous  trouvons  aussi  qu’on  a voulu  trop 
remplir  la  paroi  opposée  en  cherchant  un 
peu  trop  loin  des  influences  qui,  sur  ces 
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données,  pourraient  se  prolonger  jusqu'à 
des  artistes  contemporains.  Les  petites 
salles  ont  du  bon  ; mais  qu’elles  soient 
petites  ou  grandes,  le  tout  est  de  donner 
de  l'air  aux  belles  choses. 

Nous  aurions  laissé  aussi  l’ancienne 
dénomination  « attribué  à » au  Repas 
d’Emmaüs , découvert  par  M.  Bredius  au 
palais  de  Compiègne.  Cette  toile  est  encore 
discutée  et,  dans  tous  les  cas,  elle  serait, 
de  l’avis  même  de  ses  admirateurs,  telle- 
ment malmenée  par  le  temps,  qu’elle  ne 
peut  être  intéressante  qu’à  un  point  de  vue 
documentaire. 

* 

* ¥ 

On  restaure.  — C’est  aujourd’hui  l'hô- 
tel Lallemand,  à Bourges,  qui  est  l'objet 
de  ce  zèle  si  souvent  trop  actif,  et  de  divers 
cotés,  des  notes  discrètes  que  nous  jugeons 
inquiétantes  ont  donné  à entendre  qu’il 
serait  regrettable  de  faire  disparaître,  au 
nom  de  l’unité  de  style,  certaines  addi- 
tions que  le  xviic  siècle  ajouta  aux  travaux 
de  la  fin  du  xvc. 

L’unité  de  style  préoccupe  vraiment 
un  peu  trop  les  architectes  restaurateurs, 
mais,  par  contre, ellenepréoccupepasassez 
les  architectes  créateurs  : nous  demandons 
l’interversion  des  préoccupations,  l’art 
français  passé  et  présent  ne  s’en  portera 
que  mieux. 

♦ ¥ 

A vendre.  — Une  des  curiosités  offi- 
cielles de  Chinon,  le  pilier  en  bois  repré- 
sentant la  Lapidation  de  saint  Étienne,  est 
à vendre;  on  peut  lire  l’avis  avec  l’adresse 
du  notaire  sur  la  maison  qui  présente  ce 
curieux  morceau  : il  est  à souhaiter  que  la 
Société  du  Vieux  Chinon  assure  à ce  véné- 
rable mutilé  l'asile  définitif  de  son  excel- 
lent petit  musée  local. 

* * 

* 

Les  progrès  du  vandalisme.  — On 

n’a  jamais  tant  parlé  d’art  que  de  nos 
jours,  mais,  par  contre,  les  vandales  se  font 
légion,  anonyme  ou  officielle. 


C’est  un  inconnu  qui  a mutilé  une 
fresque  à la  mairie  de  Maisons-Alfort , 
mais  c’est  le  conseil  municipal  de  Ville- 
maur  (Aube)  qui  a demandé  la  vente  d'un 
jubé  en  bois  sculpté,  datant  de  i 5 2 1 , un 
véritable  chef-d’œuvre  — et  la  préfecture 
du  département  a transmis  cette  délibéra- 
tion au  ministre  avec  avis  favorable!  et  il 
s’agit  d'une  œuvre  classée  monument  his- 
torique ! L’erreur  est  un  peu  bien  massive. 
* 

¥ ¥ 

Vente  Charpentier.  — La  collection  de 
tableaux  du  regretté  éditeur  Georges  Char- 
pentier a été  dispersée  par  Me  Chevallier,  à 
l'Hôtel  Drouot,  le  1 1 avril.  Quelques 
prix:  le  magnifique  Portrait  de  M"'e  Char- 
pentier et  ses  enfants , qui  est  sans  doute 
le  chef-d'œuvre  de  Renoir  : 84.000  fr. 
(acquis  par  le  Metropolitan  Muséum  de 
New-York,  qui  poursuit  la  remarquable 
et  heureuse  sériede  ses  achats);  le  Pécheur 
à la  ligne , de  Renoir,  14.0:0  fr.  ; un 
Cézanne,  4.700  fr.;  de  Monet:  la  Chaussée 
d’Argenteuil , 6.100  fr.,  et  la  Seine , 
5.5oo  fr.  Total  général  : 146.260  francs. 

* * 

Tapisseries.  — De  belles  séries  de  tapis- 
series ont  été  adjugées  par  Me  Lair- 
Dubreuil,  le  10  avril  : tapisserie  flamande 
Louis  XII,  3o.ioo  fr.;  — deux  tapisseries 
des  Gobelins,  d’après  Coypel,  3o.ooo  fr.; 
— sept  tapisseries  Renaissance  à sujets  de 
chasse,  40.  too  fr. 

* 

* ¥ 

Musées  prussiens.  — M.  Wilhelm  Bode 
a proposé  au  Landtag  un  projet  de  réor- 
ganisation totale  des  musées  royaux  de 
Prusse,  projet  qu'approuve  l’empereur  et 
qui  serait  un  effort  immense,  mais  aurait 
certainement  un  résultat  magnifique  : on 
y remarque,  outre  l’agrandissement  des 
musées  antique,  classique  et  égyptien,  la 
création  d'un  musée  de  la  Civilisation 
asiatique,  d’un  musée  de  l’Art  de  l’Asie 
occidentale,  d'un  musée  de  l’Art  allemand 
ancien,  d’un  musée  de  Portraits  histo- 
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riques,  de  trois  musées  d’Elhnographie  et 
d’un  musée  de  Préhistoire  et  de  Folklore. 

Nous  aimerions  voir  surgir  en  France 
un  projet  de  ce  genre,  dont  la  réalisation 
serait  coûteuse  il  est  vrai,  mais  mettrait  en 
valeur  les  immenses  richesses  d’art  que 
nous  possédons  et  dont  l’importance  serait 
décuplée. 

* 

♦ * 

On  vole  dans  les  musées.  — On  a 

beaucoup  volé  au  Louvre  cet  hiver  et,  peu 
après  le  sensationnel  événement  que  fut 
l’évaporation,  restée  inexpliquée,  d’une 
Isis , un  journaliste  a subtilisé  en  plein 
jour  et  pieusement  rapporté  à l'admi- 
nistration, qui  ne  s’était  aperçue  de  rien, 
une  inscription  funéraire  antique. 

Comme  conséquence,  l’Administration 
a d’abord  édicté  un  règlement  draconien 
concernant  les  copistes  et  exigeant  d’eux 
« des  références  et  deux  photographies  du 
format  adopté  pour  les  abonnements  de 
chemin  de  fer  »,  et  ensuite  elle  a fermé  la 
salle  des  inscriptions  en  question. 

Pauvres  copistes  ! les  voilà  traités  en 
suspects,  c’était  un  peu  inattendu  ; et  de 
divers  côtés  plusieurs  se  sont  plaints  que 
la  demande  de  références,  — justifiable, 
certes,  mais  à condition  d'étre  appliquée 
libéralement  et  dans  un  esprit  large,  — 
descendait  à des  minuties  excessives.  11 
est  cependant  de  toute  évidence  que  les 
copistes  — étudiants  laborieux  ou  pauvres 
travailleurs  en  quête  d'un  travail  assez 
maigrement  rétribué  — sont  les  derniers 
qui  pourraient  être  tentés  de  voler,  et  la 
mesure  prise  par  l’Administration  fait  rire 
les  uns  et  blesse  les  autres. 

Quant  à la  fermeture  des  salles  où  s’est 
commis  un  vol,  cela  c’est  bien  la  mesure 
radicale,  décisive  : maintenant  l’Adminis- 
tration peut  dormir  tranquille,  car  l'ordre 
règne  parmi  les  inscriptions.  Si  elle  fer- 
mait le  musée  tout  entier,  elle  dormirait 
plus  tranquille  encore. 

On  a vraiment  en  France  une  façon 
inattendue,  primesautière  et  spirituelle  de 


comprendre  l'organisation  des  musées  et 
la  propagation  des  connaissances  d’art. 

* * 

Salonnets.  — Avant  la  grande  marée 
équinoxiale  des  Salons,  quelques  salonnets 
se  sont  ouverts  et  fermés  dans  le  mois. 

Galerie  B.  Weill  : exposition  de  croquis, 
dessins  et  aquarelles  de  Matisse,  Manguin, 
Marquet,  Dufy,  Camoin,  Puy,  Derain, 
Friesz,  tous  apparentés  en  des  formes 
différentes  à l’art  de  Cézanne. 

Galerie  Georges  Petit  : après  la  vivante, 
riche  et  active  Société  que  préside  Rodin 
et  qui  enorgueillit  ces  murs  d’études  har- 
dies et  sonores,  de  belles  lumières  et  de 
beaux  plans,  les  Pastellistes  paraissent 
stationnaires,  malgré  les  énergies  d’Albert 
Besnard,  les  harmonies  douces  d’Aman- 
Jean,les  lueurs  poétiques  de  RenéMénard. 

Au  Cercle  de  la  Librairie  : les  Amants 
de  la  Nature,  aquarellistes  aimables  dont 
on  a remarqué  le  recrutement  parmi  les 
architectes. 

* 

* ¥ 

Expositions  particulières.  — Elles 
furent  et  sont  légion,  rétrospectives  avec 
Henner  ', Guillaume  Regamey2et  Edouard 
Dufeu:t,  actuelles  avec  d’autres,  parmi  les- 
quelles il  faut  citer  Pierre  Laprade4,  colo- 
riste mais  de  construction  un  peu  superfi- 
cielle; Flenry  Moret5,  si  remarquable,  si 
vigoureux  dans  ses  lumières  et  venant  dans 
le  sillage  des  marines  de  Maufra  ; Paul 
Madeline®,  avec  scs  vallées  du  Roussillon  et 
du  Limousin  ; Pierre  Prins7  ; le  très  inté- 
ressant et  enfin  accepté  Maurice  Denis8, 
avec  ses  rares  et  précieuses  qualités  de 
grâce,  de  fraîcheur;  Henri  Zuber!),  avec 

1.  Cercle  artistique  et  littéraire. 

2.  Cité  des  Arts. 

3.  Galerie  Berne-Bellecour. 

4.  Galerie  Druet. 

5.  Galerie  Durand-Ruel. 

6.  Galerie  Henry  Graves. 

7.  Galeries  Georges  Petit. 

8.  Galerie  Bernheim. 

9.  Galeries  Georges  Petit. 
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scs  paysages  d'Alsace,  du  Jura  et  du  Midi  ; 
J. -J.  Gabriel  \ qui  se  rapproche  des 
idées  de  Courbet;  Pierre  Waidmann1 2 3  et 
ses  vues  de  Hollande;  René  Seyssaud-’, 
avec  ses  tableaux  de  Provence...  Et  j’en 
oublie. 

* 

* * 

Estampes.  — Me  Delestre  a vendu,  le 
21  mars,  diverses  estampes,  au  nombre 
desquelles  on  a remarqué  la  Noce  au 
château , de  Debucourt,  7.400  francs. 

» * 

Château  historique.  — C'est  un  château 
que  son  propriétaire  a donné  h l’Institut 
de  France  avec  son  mobilier.  L’Institut  a 
fait  faire  un  carnet  à souche  et.  pour  visi- 
ter, en  ce  pays  de  démocratiques  musées 
gratuits,  on  paye  vingt  sous.  La. renommée 
veut  que  la  consigne  soit  sans  pitié  et  qu’un 
ministre  et  sasuiteaientdu  verserleur  pièce 
blanche  au  contrôle.  Ce  n’est  pas  tout  : une 
gardienne  saisit  les  visiteurs  et  conduit  leur 
troupe  au  petit  galop  à travers  le  château 
en  leur  serinant  une  conférence  obligatoire 
mais  pasgratuitcet  d’une  utilité  discutable. 

Puisque  l’Institut  de  France,  — associa- 
tion cependant  la  plus  riche  du  pays, 
prétend-on,  — juge  bon  de  faire  payer  les 
visiteurs,  quand  l’État  professe  des  théo- 
ries tout  opposées,  libre  à lui,  puisqu’il  est 
chez  lui  ; mais  alors,  les  visiteurs  seraient 
en  droit  de  demander  qu’au  lieu  de  la 
conférence,  on  leur  remît,  — ce  qui  leur 
serait  beaucoup  plus  utile,  — une  petite 
brochure  explicative.  Au  moins  il  leur 

1.  Galerie  des  Artistes  Modernes. 

2.  Galeries  Georges  Petit. 

3.  Galerie  Bernheim. 


resterait  quelque  chose  de  sérieux  entre  les 
mains  et  dans  l'esprit.  (C’est  ce  qui  se  fait 
en  Belgique,  notamment  à l'hôtel  de  ville 
de  Bruxelles).  Un  pareil  monument  rap- 
porte bon  an  mal  an,  de  7 à 10.000  francs, 
et  une  petite  brochure  ne  coûte  guère 
que  quelques  centaines  de  francs  à établir. 
L’I nstitut  y perdrait  vraiment  peu  de  c-hose 
et  les  visiteurs  y gagneraient  tant  ! 

★ 

¥ * 

Au  Pavillon  de  Marsan.  — La  grande 
nef  du  musée  des  Ârts  décoratifs  et  les 
salles  en  bordure  du  jardin  des  Tuileries, 
sont  occupées  en  ce  moment  par  une  expo- 
sition d’art  russe  : broderies,  émaux, 
icônes,  etc.,  anciens  et  modernés,  faisant 
partie  de  la  collection  de  la  princesse' 
Ténicheff,  artiste  elle-même  de  grand 
talent,  ainsi  qu’on  en  peut  juger  au  Salon 
de  la  Société  Nationale  devant  ses  objets 
d’art  justement  admirés.  Dans  une  des 
salles  de  ce  même  musée,  le  maître  céra- 
miste Delaherche  a groupé  et  classé  chro- 
nologiquement des  spécimens  de  ses 
produits,  qui  permettent  de  suivre  la 
continuité  de  son  effort  persévérant.  La 
beauté  des  formes,  la  subtilité  et  la 
richesse  des  teintes  de  ses  vases,  quoique 
bien  connues,  ne  manquent  pasd’intéresscr 
les  amateurs. 

Signalons  encore  à la  bibliothèque  de 
l’Union  Centrale  le  don  fait  par  M.  Cail- 
lebotte,  d’une  série  de  photographies  de 
faïences  de  Rouen,  photographies  classées 
par  lui,  avec  indication  des  teintes,  et 
reproduction  des  marques  et  mono- 
grammes. 

L’Amateur. 


Le  Gérant  : Emile  Bonnet. 


PARIS.  — IMPRIMERIE  GEORGES  PETIT,  12,  RUE  GODOT-DE-M AUROI . 


ORIGINAUX  OU  COPIES 


Nous  étions,  voici  quelques  semaines,  en  Italie,  et  nous  y appre- 
nions avec  quelque  étonnement  que  l'on  proposait  d’enlever  de  la  place 
de  Bologne  le  Neptune  de  Jean  de  Bologne,  afin  de  le  remplacer  par 
une  copie. 

Ceci  est  l’effet  d’un  mouvement,  au  premier  abord  fort  séduisant, 
qui  s’est  dessiné  un  peu  partout  depuis  quelque  temps,  qui  a d’abord 
recueilli  l'approbation  de  beaucoup  de  personnes  et  qui,  cependant, 
prête  matière  à forte  discussion. 

On  parle  beaucoup  en  tous  pays  du  remplacement  des  œuvres 
sculpturales  monumentales  placées  en  plein  air  par  leurs  copies,  — 
cependant  que  les  originaux,  sauvés,  affirme-t-on,  des  intempéries  et 
des  mauvais  traitements,  iraient  s’abriter  en  quelque  salle  de  musée. 
Ainsi  fut  fait  déjà  pour  YUgolin  de  Carpeaux  aux  Tuileries,  le  Saint 
Georges  de  Donatello  à Florence. 

Thèse  extrêmement  sympathique  au  premier  examen,  mais,  au 
second,  parfaitement  funeste  et  antiesthétique,  sinon  même  acte  de  pur 
vandalisme. 

Sauvées,  ces  œuvres  ? Mais  pas  du  tout  ; au  contraire  perdues, 
massacrées,  trahies  de  sinistre  manière. 

Indépendamment  du  péril  matériel  qu’il  y a souvent  à opérer  ce 
transport,  ainsi  qu’on  l'a  fort  bien  fait  remarquer  lorsqu’il  s’est  agi  un 
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tuant  le  lion,  Samuel  oignant  David David  devant  le  Cohen  Achimelek 
(ou  David  devant  Saiïl),  David  revêtant  les  armes  de  Saiil,  l’ Amalécite 
apprenant  à David  la  défaite  de  Gelboë  (ou  l’Entrevue  de  David  et 
Abner). 

Le  musée  de  Chypre  conserve  trois  plateaux  (qui  ont  été  cités  dans 
le  Burlington  Magazine,  mars  1907),  et  dont  les  sujets  sont  les  suivants  : 
le  Mariage  de  David , David  suppliant  pour  apaiser  Samuel  et  David 
tuant  l’ours. 

Mais  voici  qu'après  des  pérégrinations  assez  étranges,  la  pièce  prin- 
cipale de  ce  trésor,  jusqu’ici  inédite  et  convoitée  par  tous  les  musées 
d'Europe,  vient  de  rejoindre  ses  sœurs  dans  la  collection  J.  Pierpont 
Morgan,  dont  l’ampleur,  la  richesse  et  la  variété,  dues  à une  série 
d'achats  heureux  et  répétés,  ont  fini  par  faire,  non  plus  une  collection 
particulière,  mais  un  véritable  musée,  plus  important  que  beaucoup  de 
musées  européens. 

Il  ne  sera  pas  déplacé  ici  d’émettre,  à ce  propos,  le  vœu  que  tant 
de  chefs-d’œuvre,  arrachés  à la  vieille  Europe  pour  constituer  une  col- 
lection si  importante  outre  Atlantique,  aient  au  moins,  sur  la  jeunesse 
américaine,  une  heureuse  influence  d’enseignement  et  fassent  éclore  par 
ses  soins  une  belle  école  artistique,  qui  nous  rende  un  jour  en  œuvres 
modernes  l’équivalent  de  ce  que  les  Etats-Unis  nous  enlèvent  en 
œuvres  antiques.  C'est  d’ailleurs,  semble-t-il,  l'intime  espoir  dont  se 
berce  M.  J.  Pierpont  Morgan  et  qui  le  pousse  à accroître  sans  cesse  sa 
collection,  à la  construire  éclectiquement  dans  toutes  les  branches  de 
l'activité  artistique,  pour  en  faire  un  merveilleux  instrument  d'ensei- 
gnement. 

* 
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Et  certes,  ce  magnifique  plateau  d'argent  ne  sera  pas  la  moindre 
pièce  de  ce  superbe  musée  privé,  car,  s'il  n'a  pas  la  sévère  élégance  des 
œuvres  de  l’antiquité  classique,  il  a de  merveilleuses  qualités  de  vigueur 
et  de  franchise  qui  peuvent  donner  aux  orfèvres  l'exemple  de  leçons 
essentielles  pour  la  technique  de  leur  art. 

Ce  plateau,  qui  porte  les  mêmes  poinçons  précédemment  décrits  et 
publiés  par  nous1,  se  divise  en  trois  compartiments  qui  représentent 
trois  phases  diverses  de  la  lutte  entre  David  et  Goliath. 

1.  Le  Musée,  vol.  III,  p.  129. 
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Dans  la  partie  supérieure,  se  trouve  David  en  face  d'un  guerrier 
armé,  tous  deux  debout,  et  l'emplacement  exact  de  l’entrevue  est  indiqué 
par  la  figure  symbolique  du  fleuve  représenté  assis  de  face,  appuyé  à 
une  urne  et  tenant  de  la  main  droite  un  roseau.  Dans  le  fond,  de  chaque 
côté,  on  aperçoit  une  ville  fortifiée. 

Au  milieu  du  plat,  nous  voyons  David  lançant  la  pierre  fatale  avec 
un  beau  mouvement  de  frondeur,  qui  met  en  valeur  sa  jeune  et 
robuste  musculature  et  classe  l'auteur  de  cette  figure  parmi  les  meilleurs 
artistes  qui  aient  osé  s’attaquer  à la  représentation  de  ce  geste  célèbre 
et  si  difficile  à traduire  avec  force  et  sans  emphase.  (Par  une  curieuse 
analogie,  on  peut  rapprocher  ce  mouvement  de  celui  par  lequel  M.  Paul 
Landowski,  l'auteur  des  T rois  fils  de  Caïn , traduisit  ce  même  thème  en  une 
statue  qui  lui  valut  le  prix  de  Rome  et  qui  est  antérieure  à la  découverte 
du  Trésor  de  Chypre).  La  figure  de  Goliath,  massive  et  brutale  à souhait, 
contraste  comme  il  convient  avec  l’élégante  silhouette  de  son  jeune 
adversaire;  et,  de  chaque  côté,  deux  guerriers,  encadrant  les  deux  com- 
battants, expriment  par  leurs  gestes  d’étonnement  et  d’effroi  la  surprise 
que  leur  cause  l'audace  du  jeune  David,  apportant  par  ce  geste  même 
plus  de  vigueur  à la  scène. 

L'artiste,  éminent  décorateur,  a cherché  à produire  une  grande 
richesse  parla  fine  exécution  des  détails,  mais,  malgré  ces  argutiæ  minu- 
tiarum , il  a su  distribuer  ses  plans  et  ses  valeurs  de  manière  à donner  à 
l’ensemble  une  unité  de  tenue  qui  placerait  cette  scène  en  un  rang 
éminent  dans  un  corpus  de  l’orfèvrerie. 

Dans  la  partie  inférieure,  l'artiste  a représenté  David  tranchant  la 
tête  du  géant  terrassé;  et,  soucieux  d'unifier  son  ensemble  décoratif,  il 
a jeté  dans  le  champ,  à droite,  des  boucliers  et,  à gauche,  la  fronde  et 
les  balles,  dont  les  silhouettes,  remontant  vers  le  registre  supérieur  du 
missorium , empêchent  l’œil  d'être  distrait  de  la  composition  en  général, 
et  relient,  par  un  artifice  habile  et  bien  déguisé,  la  scène  inférieure  aux 
scènes  supérieures. 

* 

♦ * 


La  conservation  exceptionnelle  de  ce  plateau  ajoute  encore  à l'effet 
extraordinaire  qu’il  produit  sur  nous,  car  presque  tous  les  plateaux  d’ar- 
gent connus  jusqu'ici  ne  nous  étaient  parvenus  que  dans  un  état  d'usure 
par  frottement,  qui  trahissait  absolument  leur  style  et  leurs  sujets. 
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Il  est  aussi  particulièrement  important,  parce  qu'il  se  rattache 
évidemment  aux  écoles  artistiques  de  l’Asie-Mineure,  et  bien  qu’il  soit 
certainement  difficile  de  déterminer  s’il  a été  exécuté  dans  une  ville 
comme  Ephèse,  dont  la  richesse  et  l’éclat  attiraient  forcément  de 
nombreux  orfèvres1,  ou  plutôt  dans  cette  Antioche  de  Syrie  qui,  dès 
l’époque  des  Séleucides,  avait  été  célèbre  pour  ses  travaux  d’orfèvrerie2. 
Mais  il  nous  donne  des  éléments  précis  par  la  comparaison  avec  les 
œuvres  contemporaines  fabriquées  en  Egypte  et  en  Italie.  Son  grand 
mérite  réside  dans  l’expression  de  mouvement  qui  contraste  vivement 
avec  les  poses  calmes,  hiératiques,  figées,  dont  l'usage  traditionnel  va 
peu  à peu  imposer  énergiquement  la  répétition  à l’art  de  Byzance. 

Depuis  l’époque  constantinienne,  l’art,  sous  un  souffle  puissant, 
semble  comme  une  flamme  qui  s’avive  brillamment  et  jette  des  lueurs 
éclatantes  avant  de  faiblir  et  de  s’éteindre.  C’est  un  art  tout  spécial, 
celui  qui  est  représenté  par  les  œuvres  de  la  basse  époque  romaine  et, 
peu  à peu  envahi  par  des  éléments  étrangers,  sous  l’influence  des 
peuples  environnants  et  des  sectes  innombrables  sans  cesse  naissantes 
et  toutes  fanatiques,  s’endort  lentement  comme  une  chrysalide  s’assoupit 
dans  le  cocon  soyeux  qu’elle-même  s’est  tissé.  C’est  alors  que  l’Icone 
succède  à l’Image. 

Pour  retrouver  le  sentiment  exprimé  par  notre  plateau,  il  faut 
nous  reporter  plusieurs  centaines  d’années  après,  au  xive  et  au 
xve  siècles. 

C’est  ainsi  que  souvent,  dans  les  questions  artistiques,  on  trouve 
plus  d’affinité  entre  des  époques  très  lointaines  qu’entre  deux  arts  dont 
l’un  a découlé  de  l’autre,  mais  en  le  déformant  sous  des  influences 
souvent  parfaitement  étrangères  à l’esthétique  pure. 

Arthur  Sambon. 

1.  Acta  Apostolorum,  XIX. 

2.  Athénée,  1.  X. 


l’abbaye  DK  SAINT-DENIS,  D'APRÈS  UNE  GRAVURE  ANCIENNE. 


UN  AMATEUR  D'ART  AU  XIIe  SIÈCLE. 


L’ABBÉ  SUGER 


Comme  l’a  dit  Quicherat,  le  xne  siècle  fut  le  grand  siècle 
du  Moyen-Age,  à tous  les  points  de  vue,  y compris  le  point  de  vue 
artistique. 

Louis  le  Gros  reconstitue  le  pouvoir  royal,  affaibli  durant  trois 
siècles  par  la  féodalité,  et  le  goût  s'affirme  dès  qu'un  peu  de  calme 
renaît.  Elle  s'épanouit  librement,  la  foi  naïve  qui,  malgré  les  méfaits 
de  Robert  le  Diable,  de  Guillaume  le  Conquérant,  avait  élevé  tant  de 
cathédrales  romanes,  face  à l'Orient,  à la  Terre  sainte.  Les  abbayes  ne 
sont  plus  des  casernes  où  les  gonfanons  voisinent  avec  les  croix  pro- 
cessionelles,  où  les  heaumes  remplacent  les  capuchons  de  la  cuculle 
monastique,  où  les  meutes  aboient  sous  les  voûtes  du  cloître.  Les  églises 
perdent  leur  caractère  de  forteresses  à gros  murs  percés  de  meurtrières. 
Les  fidèles  n'accourent  plus  à la  voix  du  tocsin,  mais,  en  foule  recueillie, 
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attelés  aux  chariots  chargés  de  moellons,  ils  viennent  bâtir  de  nouvelles 
cathédrales,  pierre  à pierre,  prière  à prière,  «s'arrêtant  dans  les  chemins, 
mais  seulement  pour  parler  de  leurs  péchés...,  et,  s’il  se  trouve  quel- 
qu'un d'assez  endurci  pour  ne  pas  vouloir  pardonner  à ses  ennemis  et 
refuser  de  se  soumettre  à ces  pieuses  exhortations,  aussitôt  il  est  détaché 
du  char  et  chassé  de  la  compagnie  » (construction  de  Saint-Pierre-sur- 
Dives,  1 145).  Mais  cette  foule  obéit;  des  architectes  lui  tracent  des  plans, 
des  seigneurs  et  des  prélats  surveillent  son  travail  et  de  riches  commu- 
nautés lui  fournissent  les  matériaux.  Tous  encore,  ces  chefs,  ces  riches 
et  ces  savants,  font  preuve  de  la  même  jeunesse  de  croyance.  Ils 
méritent  notre  admiration,  car  ils  nous  léguèrent  un  art  sans  faiblesse  et 
sans  mensonge,  donc  sans  mièvrerie.  Voilà  pourquoi  je  parlerai  de 
Suger,  l’abbé  qui  fut  tout  puissant  mais  cultivé,  fortuné  mais  plein  de 
goût.  Il  résumera  bien  les  principaux  traits  de  ces  ancêtres  qui  firent  la 
France  et  qui  la  firent  belle. 

Né  de  famille  d'humble  condition,  vers  1081,  Suger  devient,  au 
prieuré  de  l'Etrée,  à Saint-Denis,  le  condisciple  du  roi  futur  Louis  le 
Gros.  Favori  de  l'abbé  Adam,  vers  la  fin  de  ses  études  (1 106),  il  prend 
part  à l’administration  de  la  communauté,  puis  il  accompagne  son 
supérieur  dans  ses  voyages,  non  sans  renouer  amitié  avec  Louis  VI, 
sacré  roi  en  1 108.  A l'avènement  de  Louis  VII,  il  a 55  ans  et  sur  les 
exhortations  de  saint  Bernard,  le  voici  devenu  un  abbé  modèle.  Il 
reconstruit  l’église  de  Saint-Denis,  enrichit  le  irésor.  Durant  la  croisade 
que  le  roi  dirige  (1146  et  1 147),  il  prend  la  régence,  mais  succombe  en 
l’année  1 1 5 1 , laissant  deux  manuscrits  : une  vie  de  Louis  le  Gros  et  un 
traité  d'administration1. 

Après  l'histoire  de  sa  vie,  voyons  l'homme.  Petit,  chétif,  il  était 
doué  pourtant  d’une  grande  énergie.  Du  courtisan  qu’il  aurait  pu,  qu’il 
avait  failli  devenir,  était  sorti  un  saint  homme.  Au  lieu  de  vivre  en  abbé 

1.  C’est  à ce  dernier  document  que  j’emprunterai  les  renseignements  principaux  sur  la 
vie  artistique  de  Suger.  Au  cours  de  mon  étude,  je  m’appuierai  sur  l’autorité  des  auteurs 
suivants  : Dom  Michel  Félibien,  bénédictin  (Histoire  de  l’abbaye  de  Saint-Denis,  1706) 
MM.  Labarte  (Arts  décoratifs,  1872)  ; Paul  Lacroix  (Revue  Universelle  des  Arts,  t.  IV)  ; 
Molinier  ( Histoire  des  arts  appliqués  à l’industrie)  ; E.  Babelon  (préface  du  Catalogue  des 
camées  antiques  du  Cabinet  des  médailles  à la  Bibliothèque  Nationale,  1897)  ; Falke  und  Fran- 
berger  (Orfèvrerie  allemande  du  Moyen-Age  à l’exposition  de  Dusseldorf)  ; Marquet  de  Vas- 
selot  (cours  de  l’année  courante),  sans  omettre  de  consulter  aux  Archives  les  inventaires  de 
1 534  (LL  i327). 
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de  cour,  il  obéit  à la  règle  monacale,  buvant  de  l’eau,  ne  mangeant  que 
des  légumes,  couchant  sur  une  paillasse  dans  sa  cellule.  Et  cette  simpli- 
cité n'était  cependant  guère  dans  son  caractère;  il  suffit,  pour  s’en 
convaincre,  de  lire  ce  que  dit  saint  Bernard  de  ses  premières  années 
pastorales  : « La  seule  chose  qui  nous  révoltait,  c'était  de  vous  voir 
marcher  en  public  dans  un  habit  et  un  équipage  superbes.  » Il  aimait  en 
efïet  les  suites  nombreuses,  une  imposante  escorte  de  cavalerie,  pompe 
qui  flattait  à la  fois  son  orgeuil  et  son  bon  goût.  Cette  dernière  qualité 
va  lui  rester,  maintenant  que  les  remontrances  de  saint  Bernard  agissent 
sur  lui,  mais  le  défaut,  je  crois  bien,  ne  disparaîtra  pas  non  plus. 

Et  pourtant  le  voici  corrigé  en  apparence,  ses  contemporains  le 
pensent,  lui  tout  le  premier.  Son  instinct  vient  de  lui  dicter  une  solution 
qui  accorde  bien  ses  devoirs  sacerdotaux  et  ses  penchants  pour  l'orfè- 
vrerie, les  ornements  et  les  bâtisses  élégantes.  Puisqu'on  lui  reproche 
son  luxe,  il  ne  conservera  pas  pour  son  usage  personnel  ces  objets  d’art 
dont  il  ne  peut  se  passer,  mais,  humble  moine,  il  les  offrira  au  Seigneur. 
« On  doit,  dit-il,  employer  à la  décoration  des  églises  et  autels  ce  qu’on 
a de  plus  précieux»,  ajoutant  que  «si  les  Juifs  se  sont  servis,  dans 
l’ancienne  loi,  de  vases  et  de  fioles  d’or  pour  ramasser  le  sang  des  ani- 
maux, à plus  forte  raison  doit-on  moins  épargner  dans  la  nouvelle  l’or 
et  les  pierreries  pour  tout  ce  qui  a rapport  au  Saint  Sacrifice  du  corps 
et  du  sang  de  Jésus-Christ  ». 

La  cure  est  intelligente,  les  meilleurs  psychologues  ne  sauraient  la 
désapprouver,  mais  si  du  jeune  seigneur  plein  de  fatuité  elle  a fait  un 
digne  abbé,  elle  n’a  pu  cependant  modifier  sa  nature  : le  saint  homme 
aime  toujours  le  faste,  les  décors  somptueux;  il  se  complaît  « dans  cette 
opinion  que  plus  les  choses  ont  de  prix,  plus  il  y a d'obligation  à les 
consacrer  au  service  du  Seigneur  ».  Ecoutez  donc  saint  Bernard,  récon- 
cilié d’ailleurs  avec  lui,  et  vous  comprendrez  l’abîme  qui  séparera 
toujours  les  purs  croyants  des  dévots  artistes  : « A quoi  bon,  s’écriait  le 
prédécesseur  des  Savonaroles,  a quoi  bon,  devant  des  frères  qui  lisent, 
ces  monstres  ridicules  et  ces  étonnantes  difformités  ? O vanité  des 
vanités  ! L'Eglise  brille  dans  ses  murailles,  elle  est  nue  dans  ses  membres  ; 
elle  couvre  d’or  ses  pierres,  elle  laisse  ses  fils  sans  vêtements  ! » Suger 
est  encore  influencé  par  son  amour  des  belles  choses  quand  il  ordonne 
dans  son  testament  d'exposer  tous  les  ans,  à son  anniversaire,  les  pièces 
du  Trésor,  « non  par  ostentation,  mais  pour  donner  aux  abbés  suivants 
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même  ambition  d’orner  l'église  » (Félibien).  Non  par  ostentation,  sans 
doute,  car  il  ne  veut  pas,  à sa  dernière  heure,  retomber  dans  le  péché, 
mais  cette  remarque  n’est-elle  l’aveu  d’une  faiblesse  qui  le  menaçait 
toujours  ? 

La  même  gloriole  se  manifeste  dans  les  inscriptions  en  vers  que 
nous  trouverons  sur  les  pièces  d’orfèvrerie  ou  sur  les  murs  de  l'abbaye. 
La  communauté  avait  peut-être  réclamé  ces  marques  de  fabrique  pour 
piquer  d’émulation  les  prélats  suivants,  mais  sûrement  le  bon  Suger 
éprouvait,  en  prenant  ce  soin,  autant  de  plaisir  qu’un  artiste  ou  qu’un 
collectionneur  en  ressent  à étiqueter  de  son  nom  ses  joyaux. 

Loin  de  moi  la  pensée  d’altérer  une  grande  figure  en  signalant  ce 
petit  défaut.  Je  le  considère,  au  point  de  vue  artistique,  comme  une 
qualité  et  si  j’insiste,  c'est  que  je  retrouve  là  un  des  caractères  de 
l’amateur.  On  ne  s’enorgueillit  que  de  ce  qu'on  croit  supérieur,  et  Suger 
était  doué  du  sentiment  esthétique,  puisqu’il  se  vantait  d'avoir  apprécié, 
rassemblé  et  conservé  quelques  manifestations  du  beau. 

Maintenant,  que  cet  homme  de  goût  ait  été  un  simple  « consécra- 
teur  de  talents  »,  comme  le  veut  Mol inier  ou  comme  le  présente  Labarte, 
un  «excitateur»,  c’est  une  question  de  choix  entre  des  hypothèses. 

Pour  ma  part,  je  trouve  très  acceptable  l’opinion  que  Labarte 
expose  ainsi  : « Les  grands  travaux  qu’il  fit  exécuter  par  les  meilleurs 
artistes  de  son  temps,  français  ou  étrangers,  donnèrent  une  grande 
impulsion  en  France  à l'art  et  à l’orfèvrerie.  L’élan  donné  par  Suger 
fut  général  ».  Nous  savons  que  les  abbés  d’alors  collaboraient  de  très 
près  aux  ouvrages  commandés  par  eux;  celui  de  Saint-Denis, en  particu- 
lier, s’inquiéta  lui-même  des  plans,  des  matériaux  que  nécessitait  l’église 
à reconstruire.  Il  fut  donc  plus  qu'un  généreux  Mécène  et  c’est  bien 
à lui  que  semble  revenir  l'honneur  d’avoir  bâti  et  orné  l’une  des 
premières  cathédrales  ogivales.  Quant  à l’influence  de  ses  embellisse- 
ments sur  les  contemporains  et  les  générations  suivantes,  elle  me  paraît 
indéniable,  vu  sa  réputation  mondiale  de  ministre  avisé  et  de  prêtre 
modèle. 

TRAVAUX  D’ARCHITECTURE 

Avant  tout,  Suger  s'attache  à reconstruire  son  église;  il  la  veut 
plus  grande  et  plus  solide,  pour  qu’elle  puisse  contenir  sans  danger  un 
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grand  nombre  de  fidèles,  plus  luxueuse  aussi,  pour  qu'elle  cadre  mieux 
avec  les  merveilles  dont  il  compte  la  remplir. 

Quand  Louis  VII  monte  sur  le  trône  (i  1 37),  le  dortoir,  le  réfectoire, 
les  appartements  des  hôtes  et  officiers  sont  déjà  réparés  et  l'abbé  ne  pense 
plus  qu'à  rassembler  des  fonds,  des  ouvriers,  des  matériaux.  L'argent 
lui  vient  des  habitants  de  Saint-Denis,  qui  s’exonèrent  d'une  charge 
ancienne  en  versant  200  livres  au  monastère  ; les  bras  se  trouvent 
aussi  facilement  dans  le  pays,  les  environs,  et  même  dans  les  régions 
éloignées.  L’abbé  surveille  tout  en  personne  : comme  un  maître-maçon, 
il  découvre,  dans  les  carrières  de  Pontoise,  des  pierres  qui  vont  lui 
permettre  d’élever  les  colonnes  monolithiques  du  chœur;  comme  un 
charpentier,  il  choisit  le  bois  de  la  charpente  en  fouillant  la  forêt  de 
Chevreuse.  Les  encouragements  ne  lui  manquent  pas  d’ailleurs  et  les 
évêques  Hugues  de  Rouen,  Eudes  de  Beauvais,  Macrassis  de  Meaux, 
Pierre  de  Senlis,  le  pressent  de  continuer  ses  travaux. 

Le  9 juin  1 140,  sont  consacrés  le  portail,  le  narthex,  trois  autels  et 
une  des  deux  tours  projetées  pour  la  façade  ; quatre  ans  suffisent  à 
l'achèvement  du  reste,  c’est-à-dire  de  la  nef  et  du  chœur.  Quelle  céré- 
monie ! un  roi  de  France  avait  posé  la  première  pierre,  des  princes  de 
l'Eglise  avaient  jeté  leurs  bagues  épiscopales  dans  les  fondations  et  voici 
que  le  même  roi,  les  mêmes  évêques,  reviennent  admirer  l’œuvre  qu'ils 
ont  vu  naître. 

Mais  aussi  quelle  merveille  d’architecture  ! Un  moine  de  génie, 
comme  l’appelle  Viollet-le-Duc,  venait  d’inventer  un  style,  et  d’un  esprit 
clair,  audacieux,  avait  dépassé  les  concepts  d'un  art  de  transition  pour 
en  arriver  d’un  bond  au  vrai  gothique. 

Il  comprit,  en  efi'et,  «tout  le  parti  qu’on  pouvait  tirer  de  la  croisée 
d'ogives  unie  à l'arc  brisé  » et,  comme  ces  deux  éléments  pourraient 
à eux  seuls  servir  de  définition  au  nouveau  système,  il  est  permis 
d’affirmer  que  l’église  de  Saint-Denis  fut  une  des  premières  bâtisses 
ogivales. 

Fut-elle  la  première  ? C'est  peu  probable.  M.  Anthyme  Saint-Paul, 
dans  sa  plaquette  sur  « la  transition  »,  pense  que  les  églises  de  Saint- 
Maclou  de  Pontoise  et  Saint-Martin  de  Paris  auraient  inspiré  Suger. 
L’une  et  l'autre  lui  étaient  sûrement  très  connues,  car  les  carrières  de 
Pontoise  lui  servirent  comme  nous  l'avons  vu  et,  d’autre  part,  le  prieur 
de  Saint-Martin  comptait  au  nombre  de  ses  intimes.  xMais  ce  fut  bien 
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lui  qui,  d’observations  éparses,  déduisit  des  principes  et  conçut  un 
modèle  pour  les  générations  suivantes.  Le  chœur,  avec  ses  bas-côtés 
tournants  et  ses  chapelles  absidiales,  fit  en  effet  subir  son  influence  à 
Saint-Denis-sur-Noyon  (Senlis),  à l’église  de  Vezelay,  à Saint-Germain- 
des-Prés  (Paris)  et  à Saint-Étienne  (Caen),  sans  parler  de  nombreuses 
cathédrales  qui  s’en  ressentirent  indirectement. 


TRAVAUX  DE  GROSSE  ORFÈVRERIE 

Que  notre  imagination  nous  transporte  maintenant  dans  le  nouvel 
édifice,  quelques  années  après  la  mort  de  son  constructeur,  au  cours  de 
la  seconde  moitié  du  xiic  siècle.  Ainsi  nous  pourrons  apprécier  la 
richesse  quasi -byzantine  des  gros  ouvrages  d’orfèvrerie  que  Suger 
entreprit. 

Sitôt  l’ombre  du  narthex  franchie,  les  vitraux  nous  envoient  leur 
douce  lumière  tamisée  et,  sur  les  fonds  bleus,  rouges,  s'enlèvent  leurs 
personnages  trapus  en  des  cartouches  qui  les  écrasent.  Les  jaunes,  les 
verts,  les  violets  brillent  comme  si  leurs  émaux  fondaient  sous  le  soleil. 
Des  lampadaires,  des  couronnes  de  lumière  oscillantes  au  bout  de  leurs 
chaînes,  des  chandeliers  en  forme  d’animaux,  trouent  le  demi-jour  de 
halos  jaunâtres. 

A la  hauteur  de  la  dernière  travée  de  la  nef,  une  masse  métallique 
reflète  ces  lueurs.  Des  panneaux  d’or  .l’enveloppent  sur  trois  faces,  bas- 
reliefs  au  repoussé  encadrés  d’arcades  architecturales  où  courent  des 
gemmes.  C’est  le  maître  autel  de  Charles  le  Chauve  que  restaura  Suger. 

Derrière,  s’érige  une  croix.  Elle  est  d'or  aussi  et  contient  des  mor- 
ceaux de  la  vraie  Croix  ; une  inscription  qu’on  remarque  à sa  base,  dans 
un  médaillon,  les  authentifie  : De  Cruce  Domini.  Sur  ces  branches,  un 
pavage  d'émeraudes.  Au  centre  de  la  croisée,  « un  rond  garni  au  milieu 
d'un  camaïeu  d'agate  à face  d’homme,  entouré  d’émeraudes  » (inventaire 
de  i534).  Au  verso,  saint  Denis,  en  cuivre  doré,  est  accompagné  de 
deux  anges  « de  demi-enlevure  ». 

Et  plus  loin,  au  fond  de  l’abside,  une  dalle  en  marbre  noir,  encore 
noirci  par  l’ombre  qui  l’environne,  tranche  sur  de  l’or  toujours.  Huit 
piliers  de  deux  pieds  et  demi  de  haut  la  soutiennent,  et  dans  leurs  espa- 
cements se  ramifient  des  feuillages  en  bronze  doré.  Par  là-dessus,  un 
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retable  d’or  et  de  porphyre,  où  les  émeraudes,  les  topazes,  les  rubis,  les 
saphirs  et  les  hyacinthes  fourmillent.  Une  partie  de  ces  pierres  provien- 
nent de  dons  seigneuriaux,  l’autre  d'acquisitions  faites  par  Suger,  à bon 
compte  parfois,  si  nous  en  jugeons  d’après  la  vente  de  tout  un  trésor  de 
gemmes  pour  400  livres,  amicalement  consentie  par  les  religieux  des 
Cîteaux  et  de  Fontevrault. 

Mais  ouvrons  la  porte  de  cet  autel,  et  dans  une  niche  voûtée  et 
blindée  d’or,  ménagée  dans  la  dalle  noire,  paraissent  trois  cercueils 
d'argent.  Nous  voici  devant  la  tombe  des  martyrs  : de  saint  Denis  et  de 
ses  deux  compagnons.  Une  inscription  l'explique  d'ailleurs  sur  la  bière 
du  milieu  : Hic  habentur  féliciter  corpora  martirum  Dionisii,  Rustici  et 
Eleutheri.  Pax  et  vita  facienti.  Amen.  L’autre  face  du  même  cercueil 
prouve  bien  que  Suger  fut  l'auteur  du  monument  ; on  y lit  : Fecit 
utrumque  latus,  frontem  tectumque  Sugerus.  Les  deux  autres  bières  sont 
ornées  de  motifs  en  émail  cloisonné  presque  identiques.  Toutes  deux  ont 
un  Christ  encadré  de  quatre  évangélistes,  surmonté  de  deux  anges,  mais 
tandis  que  l’une  représente,  au  pied  de  la  croix,  la  Vierge  et  saint  Jean, 
l’autre  montre  les  deux  soldats  qui  tenaient  la  pique  et  l'éponge  enfichée. 

Sur  le  tombeau,  une  grande  châsse  de  cuivre  doré  étend  sa  net  et 
ses  deux  collatéraux.  Elle  est  vide  et  ne  sert  qu’à  rappeler  aux  fidèles 
la  présence  voisine  des  reliques.  Des  arcades  romanes  surmontent  ses 
bas-reliefs  repoussés  qui  retracent  les  principaux  événements  de  la  vie 
de  saint  Denis.  Sur  les  tympans  s’arrondissent  des  émaux.  Aux  piliers 
des  arcades  s’appuient  des  anges  en  relief  et  des  listeaux  d'émail  courent 
à côté  des  bordures.  La  toiture  de  la  nef  est  surmontée  « d'une  crête  à 
quatorze  branches,  avec  boules  de  cuivre  et  de  cristal  ». 

Enfin,  la  croix,  la  fameuse  croix,  la  pièce  chérie  de  Suger,  domine 
le  tout.  Son  Christ  d’or  est  de  taille  imposante;  trois  saphirs  le  clouent  ; 
sa  jupe  courte  est  constellée  de  quatre-vingt-quatre  pierres  fines  et  de 
quatre  émaux  cloisonnés,  et  son  nimbe  d’émail  cloisonné  brille  encore 
de  quatre  saphirs.  Le  verso  n’est  pas  moins  somptueux  : des  émaux 
alternent  avec  les  pierreries,  une  quantité  de  saphirs  et  de  topazes 
le  couvrent  d’une  marqueterie  harmonieuse  et,  sur  la  croisée,  une 
large  rose  s’épanouit;  ses  pétales  sont  d’émail,  ses  étamines  de  perles 
et  son  pistil  d’une  grosse  topaze. 

Agenouillé  au  pied  de  cette  merveille,  un  Suger  d’or,  en  haut-relief, 
semble  adorer  en  même  temps  son  œuvre  et  le  Seigneur.  Au-dessous, 
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le  pied  de  croix,  pièce  encore  plus  intéressante  que  le  crucifix,  car  il 
joint  sa  beauté  sans  rivale  à la  nouveauté  d’un  procécé  d’émaillage. 
Il  coûta,  en  effet,  deux  ans  de  travail  à cinq  ou  sept  orfèvres  que  l'abbé 
fit  venir  spécialement  de  Lorraine.  Les  émailleurs  réputés  de  ce  pays 
associaient  la  nouvelle  mode  du  champlevage  à l’ancienne  : le  cloison- 
nage. Nicolas  de  Verdun  et  Godefroy  de  Clair  illustrèrent  cet  atelier,  et 
le  dernier  vint  sans  doute  à Saint-Denis.  D’un  piédestal  demi-ovoïde, 
soutenu  par  quatre  dragons,  un  pilier  carré  de  dix-sept  plaques  émail- 
lées s’élance  vers  des  chapiteaux.  Sur  le  piédestal  trônent  les  quatre 
Évangélistes  dominés  de  leurs  emblèmes  : saint  Mathieu  et  l’ange,  saint 
Jean  et  l’aigle,  saint  Marc  et  le  lion,  saint  Luc  et  le  bœuf. 

Si  nous  sortons  de  l’église,  un  chef-d’œuvre  encore  met  fin  à cette 
vision  de  rêve  : les  portes  de  bronze  qui  représentent  la  Passion,  la 
Résurrection  et  l’Ascension  de  Jésus.  Deux  datent  de  Charlemagne, 
mais  Suger  posa  la  troisième. 


VANDALISME  DE  LA  LIGUE  ET  DE  LA  REVOLUTION 

Mais  rien  n’est  resté  de  toutes  ces  pièces,  elles  étaient  trop  belles 
pour  ne  pas  tenter  le  vandalisme  des  soulèvements  populaires,  trop 
précieuses  pour  ne  pas  être  dépecées  de  leurs  pierres,  puis  fondues.  Les 
guerres  ont  coûté  des  vies  humaines,  mais  aussi  des  œuvres  surhumaines. 
Avant  de  pousser  cette  étude  plus  avant,  je  veux  parler  de  ces  victimes 
de  la  sottise  et  de  la  cupidité,  dire  quelle  fut  leur  fin  et  quels  inventaires 
nous  en  ont  conservé  le  souvenir. 

Le  pied  de  croix  géant  disparut  le  premier;  il  avait  déjà  tenté 
Philippe  de  Valois,  mais  le  pape  Eugène  III,  son  consécrateur,  avait 
menacé  d’excommunication  l’audacieux  qui  le  toucherait,  et  le  roi  recula. 
Quel  hérétique  osa  donc  braver  la  malédiction  divine  ? Ce  fut  le  légat 
du  pape  Sixte-Quint,  le  fanatique  Gaëtano,  assisté  du  duc  de  Nemours 
et  du  prévôt  des  marchands.  En  l’année  i5c)0,  la  destruction  de  ce 
monument  religieux  servit  en  effet  à payer  les  troupes  de  la  Ligue  ; des 
catholiques  et  combien  farouches!  osèrent  arracher  les  cabochons,  les 
émaux  qui  avaient  été  offerts  au  Seigneur,  fondre  des  emblèmes  bénis 
par  un  pape  et  détruire  la  statue  de  Suger.  Ainsi  s’évanouissait  le 
symbole  d une  piété  artistique  et  douce  ; l’abbé  d’or  agenouillé  au  bas  de 
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sa  croix  ne  vit  pas  les  débordements  d’une  soldatesque  elTrénée.  Son  bon 
goût  en  aurait  trop  souffert. 

Après  la  barbarie  des  Guisards,  celle  de  la  Révolution  nous  semble 
moins  stupide.  L’or  et  l'argent  provenant  de  la  fonte  servirent  du  moins 
à payer  les  armées  de  Jourdan,  de  Pichegru,  de  Kcllermann,  et  les 
victoires  de  Sambre-et-Meuse  les  remboursèrent  peut-être.  Rien 
n’excuse  pourtant  le  vandalisme,  et  nous  allons  voir  quels  experts  ignares 
la  Convention  avait  chargés  des  inventaires  en  1793. 

« L’an  11  de  la  République,  une  et  indivisible,  les  21  du  mois  de 
Brumaire  » (1 1 novembre  1793),  à la  lueur  des  chandelles,  à dix  heures 
du  soir,  « les  commissaires  de  la  commune  et  société  populaire  de 
Franciade  »,  furent  chargés  d’extraire  en  les  notant  les  « ornements, 
reliques  et  objets  d’or  et  d'argent  servant  à alimenter  la  superstition  ». 

La  châsse  n'est  alors  signalée  que  par  cette  simple  mention  : « une 
belle  châsse  en  forme  d'église  ».  Elle  passe  au  garde-meuble  le  27  Brumaire 
(17  novembre),  en  compagnie  de  nombreuses  autres  pièces  du  Trésor, 
puis,  le  premier  jour  de  frimaire  (21  novembre),  l’inventaire  étant 
terminé,  elle  gagne  la  Monnaie.  Nous  la  retrouvons  dans  cet  établis- 
sement sous  la  garde  de  Piron,  commandant  du  poste,  et  Lesueur, 
remplaçant  du  caissier,  elle  voisine  avec  d'autres  pièces  condamnées  à 
mort  ; « dans  la  même  salle,  dit  le  procès-verbal,  il  y avait  une  grande 
croix  en  or  de  6 pieds,  couverte  en  argent  doré,  ornée  de  pierreries,  dont 
quelques-unes  montées  en  or,  et  une  châsse  de  cuivre  doré  et  argenté  ». 

De  l'ensemble  que  nous  avons  tenté  de  décrire  plus  haut,  il  ne  reste 
plus  que  la  croix  de  saint  Eloi;  on  a pu  la  voir  à l’Exposition  du  Petit 
Palais,  en  1900. 

Les  commissaires  ont  d’ailleurs  laissé  une  preuve  écrite  de  leur 
ignorance  malfaisante  : c’est  un  petit  guide  du  visiteur,  en  1793,  à Saint- 
Denis,  que  possède  le  Cabinet  des  Médailles  à la  Bibliothèque  Natio- 
nale. En  face  des  descriptions  si  brèves,  à l'usage  des  passants,  une 
main  brutale  a simplement  tracé  ces  notes  plus  brèves  encore  : 
« à fondre  » ou  « à conserver  ». 

Un  inventaire  plus  détaillé  nous  renseigne  sur  les  pièces  qui  ont 
ainsi  disparu,  mais  son  excès  de  précision  sur  certains  points  insignifiants 
(par  exemple  nombre  de  pierres,  forme  de  médaillons  à inscriptions) 
et  son  mutisme  sur  d’autres,  capitaux  (cloisonnage  ou  champlevage  ?), 
lui  retirent  beaucoup  de  son  utilité.  Il  fut  entrepris,  le  7 mai  i53q  (et 
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non  1634,  comme  on  le  lit  sur  la  première  page),  par  Anthoine  Nicolay 
et  un  autre  conseiller  du  roi,  devant  Frère  Jean  le  Jay,  trésorier  de 
l'abbaye  (archives  44-1327).  En  1 638 , Germain  Millet  reprenait  de 
nouveau  le  travail  que  Dom  Michel  Félibien  continuait  en  1706. 
E.  Molinier  conseille  en  outre  de  comparer  le  pied  de  croix  disparu  à 
celui  du  musée  de  Saint-Omer,  catalogué  sous  le  n°  \5g3  à l'Exposition 
de  1900,  car  il  lui  trouve,  à juste  titre,  une  grande  analogie*. 

TRAVAUX  DE  PETITE  ORFÈVRERIE 

J'en  arrive  aux  pièces  de  moindre  grandeur,  plus  captivantes 
d’ailleurs,  puisqu'il  nous  en  reste  quelques-unes  à admirer  dans  nos 
musées.  De  ces  survivantes,  je  parlerai  d’abord  2. 

Dans  la  galerie  d’Apollon,  au  Louvre,  baignée  par  la  lumière  d'une 
des  trois  fenêtres  qui  servirent  de  modèles,  au  xvi:ie  siècle,  à toutes  celles 
du  rez-de-chaussée,  une  vitrine  expose  trois  chefs-d'œuvre  dont  on  ne 
saurait  trop  parler. 

Le  vase  de  porphyre,  ancienne  amphore  égyptienne,  profile  ses 
lignes  imposantes  mais  sobres.  Il  ne  se  fait  remarquer  ni  par  la  rareté, 
ni  par  le  prix  de  sa  matière;  il  est  beau  tout  simplement.  L'homme  qui 
le  distingua  fut  un  artiste.  Et  quelle  monture  lui  donna  Suger  ! Quand 
on  présente  une  œuvre  de  la  sorte,  on  ne  l'encadre  pas  seulement,  on 
l'achève;  le  symbole  s’en  dégage,  car  l’aigle  aux  ailes  déployées  par 
dessus  l’envolée  des  anses,  c’est  plus  que  l’aigle  romaine,  plus  que 
l'aigle  de  Napoléon,  c'est  l'aigle  de  l'art.  Il  planait  au-dessus  des  siècles 
et  le  voici  qui  repose,  intact,  parmi  nous. 

A quoi  bon  faire  remarquer  l’empennage  naïf  des  ailes  d’argent  doré 
sur  leur  face  antérieure?  Les  plumes  s’échelonnent  maladroitement, 
mais  l'effet  n’y  perd  rien.  Dans  son  livre  De  Administratione , Suger 
admire  l’amphore  qui  l’inspira  et  cite  les  vers  qu’il  fit  graver  sur  cet 
objet  cultuel  : 

« De  amphora  in  aquilæ  formam  transferendo,  auri  argentique 
materia,  altaris  servicio  adaptavimus  et  versus  hujusmodi  eidem  vasi 
inscribi  fecimus  : 

» Includi geminis  lapis  iste  meritur  et  auro  marmore  erat,  sed  in  liis 

t.  Le  catalogue  illustré  du  Petit  Palais  le  reproduit  à la  page  80. 

2.  Photographies  communiquées  par  l’auteur. 
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marmore  carior  est  (Cette  pierre  mérite  d'être  sertie  dans  les  gemmes  et 
l'or.  Elle  était  de  marbre,  mais  ainsi  elle  vaut  mieux  que  le  marbre).  » 

Le  « plus  bel  objet  du  Moyen-Age,  » comme  l’estime  M.  Marquet 
de  Vasselot,  ne  fut  prisé  que  600  livres  dans  l’inventaire  de  1 534.  On  le 
trouve  cité  dans  les  énumérations  des  commissaires  de  l’an  11. 

Son  voisin,  le  vase  de  cristal  de  roche,  de  « béril  »,  comme  on  disait 
alors,  est  d'une  beauté  très  différente  : merveille  de  grâce,  non  plus  de 
force.  Sa  monture  d'argent,  les  pierres  pâles  que  choisit  l’abbé,  achèvent 
d’en  faire  une  œuvre  délicate,  presque  attendrissante.  Elle  rappelle  ces 
fleurs  séchées,  aux  couleurs  amorties,  qui  dorment  dans  les  vieux  livres. 

Sur  le  fond  de  la  monture,  où  défllent  des  rinceaux  de  filigranes, 
ressortent  en  cabochons  grossièremet  sertis  les  gemmes  aux  tons  doux. 
Le  violet  clair  des  améthystes  s’accorde  au  bleu  des  saphirs,  et  quel 
bleu  ! pâle  comme  un  ciel  pur  d’hiver  (pâleur  d'ailleurs  qu’un  lapidaire 
ne  priserait  guère).  Des  perles  voisinent,  presque  toutes  mourantes, 
qui  prennent  en  se  décomposant  des  teintes  crépusculaires.  Rien  11e 
convenait  mieux  à l'argent  mat  que  cet  ensemble  de  couleurs  fanées. 

Les  émaux  à fleurs  de  lys  sur  champ  d’azur  datent  du  xivc  siècle  et 
remplacèrent  des  pierres  enlevées.  Sur  la  base  du  vase,  une  inscription 
latine  a fortement  intrigué  les  archéologues.  En  voici  le  texte  rectifié 
d'après  le  De  Administratione , car  des  lettres  ont  souffert  : 

Hoc  vas  sponsa  dédit  Alienor  régi  Ludovico  Mitadolus  avo,  mihi 
rex,  sanctisque  Sugerus  (Ce  vase  fut  donné  au  roi  Louis  par  son  épouse 
Alienor  Mitadolus  (?)  à son  aïeul,  le  roi  à Suger  et  Suger  aux  saints 
martyrs). 

Que  signifie  « Mitadolus  » ? On  a pensé  que  ce  pouvait  être  un  nom 
propre,  mais  l'explication  la  plus  généralement  admise  est  celle  de 
M.  Molinier.  Le  mot  serait  forgé  de  deux  termes  grecs  (jlûôou  SoûXoç  et  se 
traduirait  par  « païen  »,  sens  qui  s’adapterait  à l’origine  orientale  du  vase. 
Une  planche  de  Félibien  le  représente  encore  au  xvme  siècle,  avec  son 
couvercle  demi-ovoïde,  imbriqué  d'écailles  et  surmonté  d'une  boule. 

Dans  la  même  vitrine,  une  aiguière  complète  le  trio.  Elle  est  en 
sardonyx,  matière  qui,  d'après  Suger,  tient  de  la  sardoine  sa  dureté  et 
de  l'onyx  ses  tons  sombres.  D'un  vase  sans  grand  charme,  au  moins 
comme  profil,  il  sut  faire  un  autre  chef-d’œuvre.  Il  était  lourd,  l’anse 
n’avait  pas  d’élégance  et  voici  qu’une  aiguière  élancée  s'en  dégage  tout 
en  respectant  son  dessin.  Un  col  gracile  donne  de  l’allure  au  bloc  d'agate 
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qu’un  pied  à godrons  exhausse.  Une  poignée  de  métal,  partant  du 
goulot,  vient  chercher  l'anse  primitive  comme  pour  l’inviter  à plus  de 
souplesse.  De  l’autre  côté,  un  bec  sinueux  lui  sert  de  pendant. 

On  lit  : Dum  libare  Deo  geminis  debimus  et  auro , hoc  ego  Sugerius 
offero  vas  Domino  (Puisque  nous  devons  faire  des  libations  sacrées  dans 
l’or  et  les  gemmes,  moi,  Suger,  j’offre  ce  vase  au  Seigneur). 

L’inventaire  de  1 534  parle  d’un  couvercle  « aussi  d’argent  doré  » 
dont  la  charnière  existe  toujours.  Il  était  déformé  semi-ovoïde. 

Enfin  le  Louvre  possède  encore  une  patène  en  serpentine  verte 
tachetée  de  noir.  Des  poissons  d'or  y jouent  comme  en  de  l’eau  trouble 
et  leurs  mouvements  souples  font  songer  aux  incrustations  japonaises 
d’un  Korin.  Mais  le  champlat  est  du  moins  bien  classique  avec  ses 
saphirs  trop  clairs,  ses  perles  malades  et  ses  émeraudes  brutes.  L'inven- 
taire de  1 53q  nous  apprend  que  douze  pierres  et  perles  sont  d'une  époque 
postérieure  au  xne  siècle. 

Un  calice  l’accompagnait.  M.  Babelon  le  décrit  et  parle  de  ses 
origines  dans  sa  préface  du  Catalogue  des  camées  antiques  du  Cabinet  des 
Médailles. 

Sa  coupe,  travaillée  sans  doute  sur  l’ordre  de  Suger, est  jointe  par  une 
monture  métallique  à son  pied  oriental,  signé  du  khalife  égyptien  El- 
Aziz-Bellah  (xc  siècle).  Il  est  exposé  avec  une  aiguière  de  même  matière 
et  de  même  style  dans  la  salle  orientale  du  Louvre. 

L’Angleterre  possède  un  autre  calice  de  Suger,  en  sardonyx.  Son 
histoire  est  liée  à celle  des  deux  pièces  suivantes  : la  fameuse  coupe  de 
Ptolcmée  et  la  gondole  en  sardonyx  qui  figurent  au  cabinet  de  la  Biblio- 
thèque nationale. 

Tout  le  monde  connaît  au  moins  de  réputation  le  ciboire  (n°  368  du 
catalogue).  Qu’on  ne  s’étonne  pas  d'un  sujet  trop  profane,  les  fêtes  de 
Bacchus,  sur  cet  accessoire  du  culte;  le  Moyen-Age  n'était  pas  si  regar- 
dant, heureusement  pour  l’art.  La  coupe  demanda  trente  ans  de  travail 
à son  auteur,  si  l’on  en  croit  l'inventaire  de  Germain  Millet,  et  la  planche 
de  Félibien  (p.  5q5)  la  représente  accompagnée  d'une  monture.  Celle- 
ci  disparut  au  cours  d’événements  dont  je  vais  parler,  mais  son  galbe, 
très  simple,  peut  encore  être  facilement  imaginé.  A quoi  bon  décrire 
une  autre  monture  qu'on  exécuta  sous  le  second  Empire  pour  remplacer 
la  première  ; elle  n’existe  plus,  et  c'est  le  plus  grand  bien  qu'on  puisse 
en  dire. 


COUPE  EN  ONYX  DITE  DE  PTOLEMÉE. 


PATÈRE  EN  SERPENTINE. 
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La  gondole  de  sardonyx  fut  attribuée  par  Labarte,  après  Félibien,à 
la  générosité  de  Suger,  donataire  lui-même  de  Thibaud,  comte  de 
Champagne. 

Ce  trio  de  chefs-d'œuvre,  qui  partagea  les  tribulations  du  Trésor, 
fut  de  plus  dérobé  en  1804  par  un  voleur  célèbre,  nommé  Charlier.  Lui 
et  son  complice,  tous  deux  engagés  dans  la  garde  de  Paris  pour  inspirer 
confiance,  dressèrent,  dans  la  nuit  du  16  au  17  février,  une  perche 
contre  les  arcades  Colbert  du  Cabinet  des  médailles.  Après  avoir  brisé 
une  vitre,  ils  emportèrent  leur  butin  dans  le  fiacre  qui  les  attendait  et  qui 
servit  encore  à dissimuler  la  poutre.  Puis  la  bande  fila  en  Hollande,  à la 
faveur  du  désarroi  policier  que  causait  l'affaire  Cadoudal.  La  coupe  et 
la  nacelle  de  sardonyx  traversèrent  le  détroit,  cachées  dans  un  buste  en 
plâtre  de  Laocoon  et  furent  achetées  par  un  Anglais  nommé  Townley. 
Ce  dernier  donna  le  calice  au  Musée  Britannique,  tandis  que  l’autre 
pièce  revenait  au  Cabinet  des  Médailles. 

La  coupe  de  Ptolémée  subit  des  avatars  plus  nombreux  encore. 
Charlier  la  vola  aux  autres  voleurs  et  l'enfouit  à Rozoy-sur-Serre,  près 
de  Rocroi,  dans  le  jardin  de  sa  mère.  Après  son  arrestation  à Amsterdam, 
facilitée  par  le  consul  français,  il  offrit  d'indiquer  la  cachette  en  échange 
de  sa  liberté  et  de  20.000,  puis  8.000  francs.  On  refusa,  et  les  manœuvres 
d'un  « mouton  » ou  faux  compagnon  de  cellule  réussirent  à moins  de 
frais.  L'art  fut  éprouvé  par  ce  mauvais  coup,  car  les  auteurs  avaient 
fondu  les  pieds  d'or  de  la  coupe  et  du  calice,  ainsi  que  le  cadre  du  grand 
camée. 

D'autres  dangers  menacent  ce  qui  nous  reste  des  commandes  de 
Suger  : l'incendie,  le  vol,  l'ignorance  de  foules  sans  maître.  Les 
merveilles  qui,  jusqu’à  nos  jours,  bravèrent  tant  de  siècles,  disparaîtront 
peut-être,  victimes  du  sort  ou  de  l’imbécillité  humaine.  Nos  successeurs 
sauront  du  moins  quel  merveilleux  essor  un  amateur  de  génie  sut  donner 
au  xne  siècle,  et  quand  ils  liront  sur  sa  tombe  : Hic  jacet  Suggerus  abbas , 
ils  s’inclineront  devant  cette  brève  épitaphe  d’un  très  grand  artiste. 


Jacques  Robiquet. 
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Vase  campanien 

Un  certain  nombre  de  vases  avec 
scènes  comiques,  trouvés  dans  le  sud 
de  l’Italie  ou  en  Sicile,  nous  donnent 
des  indications  précieuses  sur  les  comé- 
dies bouffonnes  des  Italiotes  et  vien- 
nent confirmer  les  témoignages  des 
grammairiens  sur  ces  parodies  des 
principales  tragédies  et  comédies  atti- 
ques.  Euripide  est  un  des  auteurs  que 
pillèrent  plus  particulièrement  les 
phlyaques.  L’auteur  le  plus  célèbre 
parmi  ces  humoristes,  Rhinthon  de 
Tarente,  était  un  contemporain  du 
premier  Ptolémée  et  on  lui  attribuait 
trente-huit  drames  appelés  hilarotra- 
gédies.  On  cite  de  lui  : HpaxLrj;.  lœtyévsta 
à èv  Aû)âàs,  Icpiyivc'.a  a sv  Taupe»'.;,  Aoulo; 
MsXsaypoç,  Mr.Seia,  ’Opéara;,  T^Aeço;1. 

C’est  de  ces  parodies  fort  goûtées 
par  la  populace,  que  s’inspiraient  les 
peintres  de  vases  pour  l’ornementation 
des  cratères  et  des  œnochoés  qui  circu- 
laient parmi  la  foule  allègre,  les  jours 
bruyants  des  fêtes  dionysiaques;  tout 
comme  aujourd’hui  les  pichets  des 
cabarets  rustiques,  dans  les  environs 

i.  Kaibel,  Comicor.Græcor.  fragm.  Berlin, 
1899,  I. 


à sujet  comique. 

de  Naples,  sontornésde  mille  fantaisies 
comiques  du  traditionnel  Pulcinella. 

Après  le  recueil  très  complet  de 
Heydemann,  die  Phlyakendarstellun- 
gen  auf  bemallen  vasen  *,  on  a publié 
un  très  petit  nombre  de  sujets  nou- 
veaux. Le  plus  important  est  celui  de 
Centorbi,  aujourd’hui  dans  la  collec- 
tion Sambon,  publié  par  Giulio  Em. 
Rizzo*,  et  qui  représente  Héraklès  et 
Alceste. 

Le  nouveau  vase  que  nous  publions 
ici  a été  également  trouvé  en  Sicile; 
c’est  une  oenochoé  à rehauts  blancs  et 
le  sujet  est  encadré,  sur  les  côtés,  de 
cet  ornement  floral  si  caractéristique 
d’une  série  italiote,  composé  de  lon- 
gues feuilles  enroulées  et  de  fleurs  à 
campanules,  dans  le  haut  d’une  frise 
d’oves  et  dans  le  bas  d’une  ligne 
d’ondes. 

On  voit  de  chaque  côté  d’une  colonne, 
sur  laquelle  reposent  un  trépied  et  une 
branche  de  laurier,  à gauche,  un  ac- 
teur portant  une  amphore  sur  l’épaule 
et  ayant  à la  main  droite  un  seau 

1.  Jahrb.  v.  arch.  Inst.  I.  (1886),  p.  260-3 1 3. 

2.  Bull,  dell’  Inst.,  1900,  fasc.  4. 
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( kalathos ) et  à droite  un  panisque 
tenant  une  patère  remplie  de  fruits  et 
chevauchant  une  chèvre  qui  court 
follement  vers  la  gauche.  Il  est  cou- 
ronnéde  lierre;  près  delui, au  deuxième 
plan,  on  voit  un  thyrse  planté  dans  la 
terre  ; derrière  lui,  un  laurier. 

On  voit  souvent  sur  les  monuments 
anciens,  Dionysos  ou  des  Silènes  che- 
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plus  spécialement  à la  fabrique  de 
Cumes.  Une  œnochoé  trouvée  à Nola 
et  conservée  au  British  Muséum,  ayant 
pour  sujet  un  acteur  accoudé  à une 
stèle  que  surmonte  une  statuette 
d’Héraklès,  porte  le  nom  Exv8'.aç  en 
caractères  osques  rétrogrades'. 

Notre  vase  semble  également  de  fa- 
brique campanienne  et  peut  être  classé 


VASE  CAMPANIEN  A 

vauchant  des  boucs,  et  une  jolie  petite 
monnaie  d’Himera  a pour  type  un 
jeune  satyre  soufflant  dans  une  conque 
marine  et  chevauchant  un  bouc. 

Ce  panisque  mal  assis  sur  une  chèvre 
fougueuse  est  d’un  comique  irrésistible 
et  pour  le  rendre  plus  burlesque  encore 
le  peintre  lui  a mis  une  queue  de  jeune 
poulet. 

Plusieurs  de  ces  vases  à sujets  comi- 
ques sont  attribués  à la  Campanie  et 


SUJET  COMIQUE. 

parmi  les  bons  produits  du  111e  siècle, 
le  sujet  étant  traité  avec  beaucoup 
d’esprit.  M.  PatronPa  fourni  des  argu- 
ments intéressants  pour  attribuer  à 
Cumes  des  vases  de  ce  genre,  qui 
dérivent  certainement  de  types  taren- 
tins. 

1 Arch.  Zeit , 1,  1849,  p.  38  ; Reinach,  t.  1, 
370. 

2.  La  Ceramica  antica  dell’  îtalia  méri- 
dionale. 
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Jeune  satyre,  figurine 

On  nous  communique  la  photo- 
graphie d’une  très  importante  pièce 
en  ivoire,  d’autant  plus  essentielle  que, 
à part  des  ivoires  de  basse  époque  pro- 
venant d’Égypte  et  dont  la  facture  est 
assez  massive,  les  objets  antiques  fa- 
briqués en  cette  matière  assez  fragile 
sont  d'une  grande  rareté. 

Cet  ivoire,  trouvé,  paraît-il,  il  y a 
une  vingtaine  d’années,  en  Sicile,  prend 
place  parmi  les  plus  importants  de 
l’époque  hellénistique  : il  représente 
un  jeune  satyre  à la  figure  fine,  à la 
silhouette  svelte  et  élégante;  il  marche 
vers  la  gauche  d’un  pas  rapide,  le  bras 
gauche  tendu  et  l’index  pointé  vers  un 
objet  qu’on  ne  voit  pas  ; du  bras  droit, 
légèrement  arrondi,  il  tient  le  pedum ; 


I 

découpée  en  ivoire. 

sa  chevelure  est  couronnée  de  roseaux; 
une  nébride  est  attachée  autour  de  son 
cou  et  autour  des  reins  est  une  cein- 
ture de  laquelle  pend  une  quintuple 
rangée  de  feuilles  de  lierre.  Ce  bizarre 
accoutrement  tient  à la  fois  de  la  divi- 
nité fluviale  et  du  dieu  sylvain  et  cette 
souriante  figure  semble  personnifier 
ces  ravissants  bocages  que  traverse  et 
vivifie  un  coursd’eau  fraîche  et  limpide. 

Le  travail  est  excellent,  d’un  modelé 
délicat  et  souple  ; nous  donnons  de  cet 
ivoire  une  reproduction  légèrement 
réduite  qui  permettra,  mieux  que  par 
n’importe  quelle  description,  de  recon- 
naître la  haute  valeur  artistique  de  cet 
objet. 

A.  S AM BON. 


JEUNE  SATYRE,  FIGURINE 


DÉCOUPÉE 


EN  IVOIRE 
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LES  SALONS  DE  PRINTEMPS 


Un  usage  — discutable,  mais  établi 
— veut  qu’au  moment  où  les  feuilles 
poussent  aux  arbres  et  où  les  hiron- 
delles regagnent  leurs  domiciles  pari- 
siens aux  corniches  de  nos  balcons, 
les  peintres  et  les  sculpteurs  s’agglo- 
mèrent en  sociétés,  envahissent  en 
hordes  innombrables  certains  édifices 
publics  et  s’y  disputent,  sans  aménité, 
les  cimaises  et  les  meilleurs  empla- 
cements, à seule  fin,  croirait-on,  de 
faire  connaître  aux  foules  le  résultat 
de  leurs  travaux  hivernaux. 

L’ambition  est  louable,  certes,  de 
solliciter  avec  une  pareille  ardeur  les 
jugements  de  ses  concitoyens.  Et,  au 
premier  abord,  quelque  Persan  égaré 
parmi  nous,  comme  son  ancêtre  au 
temps  de  Montesquieu,  ou  quelque 
patriarcal  Patagon,  pourrait  trouver 
en  cette  action  matière  à louanger 
l’ardeur  au  travail,  la  modestie  artis- 
tique et  les  hautes  vertus  que  paraît 
supposer  un  tel  renoncement  : car 
chacun  sait  combien  sont  durs,  amers 
et  partiaux,  les  jugements  de  la  foule. 
Mais  il  paraît  douteux  que  jamais 
visiteur,  si  exotique  soit-il,  commette 
une  pareille  naïveté.  En  réalité,  les 
Salons  ne  sont  pas  plus  la  mise  en 
jugement  public  des  hommes  arrivés 
qu’ils  ne  sont  la  révélation  des  gens 
inconnus.  Depuis  bien  des  années,  les 
Salons  sont  tout  bonnement  une  habi- 
tude de  la  vie  parisienne,  et  leur  rôle 
artistique  se  borne  à montrer  réunis 


en  armées,  durant  deux  mois,  des 
hommes  que,  pendant  les  dix  autres 
mois  de  l’année,  on  voit  fractionnés 
en  escouades  au  hasard  des  innom- 
brables salles  d’exposition  que  possède 
Paris. 

* 

♦ * 

Le  rôle  essentiel  des  Salons,  — à 
savoir  fixer  un  instant  de  la  vie  artis- 
tique annuelle  — est  fini  et  bien  fini, 
ce  pourquoi  beaucoup  pensent  qu’on 
pourrait  les  supprimer,  non  seulement 
sans  péril,  mais  même  avec  utilité  : car 
afin  de  figurer  au  Salon,  de  faire  son 
Salon , plus  d’un  artiste  gâche  en  tra- 
vaux hâtifs  beaucoup  de  belles  qualités. 

Au  temps  jadis,  ce  rôle  essentiel 
était  en  outre  précisé  par  une  insti- 
tution administrative  chargée  de  sé- 
parer le  bon  grain  d’avec  l’ivraie, 
d’après  un  code  esthétique  officiel,  et 
nommée  jury.  « Donc,  disaitÉmileZola, 
comme  les  libres  manifestations  de 
l’art  pourraient  occasionner  des  mal- 
heurs imprévus  et  irréparables,  on 
place  à la  porte  du  sanctuaire  un  corps 
de  garde,  une  sorte  d’octroi  de  l’idéal, 
chargé  de  sonder  les  paquets  et  d’ex- 
pulser toute  marchandise  frauduleuse 
qui  tenterait  de  s’introduire  dans  le 
temple.  » 

Les  jurys  existent  toujours,  mais  ils 
ont  par  l’accumulation  de  leurs  erreurs 
perdu  toute  valeur  et  continuent  à 
fonctionner  par  principe  avec  la  même 
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sérénité  sans  illusionner  personne. 
« Pour  l’instant,  vient  d’écrire  Roger 
Marx  : on  y (au  Salon  des  Artistes 
français)  assiste  sans  surprise  au 
retour  périodique  des  mêmes  erre- 
ments, le  jury  s’est  illustré  par  mainte 
exclusion  inique,  allègrement  pro- 
noncée ».  L’autorité  de  ce  trop  fail- 
lible tribunal  a été  encore  ébranlée  par 
ce  fait  que  l’un  des  trois  Salons  de 
Printemps,  le  Salon  des  Indépendants, 
l’a  purementet  radicalementsupprimé, 
sans  pour  cela  s’en  porter  plus  mal, 
au  contraire. 

Donc,  les  Salons  n’ont  plus,  à pro- 
prement parler,  de  rôle  actif,  ni  sur  les 
artistes  qui  n’ont  pas  besoin  d’euxpour 
se  faire  connaître,  ni  sur  le  public  qui 
peut  voir  pendant  toute  l’année,  dans 
vingt  salles  d’exposition,  beaucoup 
plus  d’œuvresd’art,  généralement  meil- 
leures et  toujours  mieux  présentées. 
Les  Salons  sont  au  nombre  de  ces  évé- 
nements bien  parisiens  où  il  est  de  bon 
ton  d’avoir  fait  figure,  soit  comme 
exposant,  soit  comme  promeneur,  et 
c’est  tout. 

★ 

4 4 

Leur  ensemble,  tout  au  moins,  con- 
stitue-t-il  une  sorte  de  triptyque  des 
tendances  artistiques  françaises?  Sui- 
vant la  croyance  publique, — vénérable, 
vétuste  et  archaïque,  arche  sainte  de 
la  tradition  académique,  Alma  mater 
riche  en  médailles,  diplômes,  grades 
et  distinctions  honorifiques,  le  Salon 
des  Artistes  français  serait  la  droite 
de  l’Art.  Fraction  révoltée  qui  essaima 
voici  dix-sept  ans  de  la  famille  primi- 
tive, le  Salon  de  la  Société  Nationale 
des  Beaux-Arts,  qui  gagna  le  Champ 
de  Mars  comme  les  Romains  révoltés 
gravissaient  l’Aventin,  serait  un  centre, 


ayant  remplacé  les  médailles  par  des 
titres,  mais  cependant  libéral  et  pro- 
gressiste. Enfin,  une  gauche  bruyante, 
exaltée,  sans  règle,  sans  jury,  ardente 
et  combative,  le  Salon  des  Indépen- 
dants. 

Ce  fut  peut-être  vrai  à un  moment 
donné,  mais,  à l’heure  actuelle,  ce  n’est 
plus  là  qu’une  fiction  sans  valeur. 
Peut  on  maintenir  l’épithète  de  station- 
naire au  Salon  des  Artistes  français, 
alors  qu’il  compte  parmi  ses  membres 
éminents  Henri  Martin  et  Ernest  Lau- 
rent, parmi  ses  jeunes,  Laparra,  Lan- 
dowsky,  Bouchard?  Peut-on  supposer 
révolutionnaire  le  Salon  de  la  Société 
Nationale,  où  s’accrochent  aux  meil- 
leures cimaises  les  toiles  de  Gervex  et 
de  Jean  Béraud?  Fiction,  ombre  vaine, 
cette  nomenclature.  Le  bourgeois  le 
plus  endurci  sait  dès  longtemps  déjà 
qu’entre  les  trois  Salons  de  printemps 
s’est  vérifiée  une  fois  de  plus  la  théorie 
des  vases  communicants,  et  qu’au  pre- 
mier étage  du  Grand  Palais  le  sym- 
bolique tourniquet,  frontière  des  deux 
Sociétés  rivales  ne  sépare  pas  des  idées, 
ni  des  tendances,  mais  tout  uniment 
des  intérêts. 

Quant  aux  Indépendants,  il  en  est 
de  même  et  un  pareil  niveau  moyen 
s’y  est  tracé  de  si  nette  façon,  qu’en 
somme  ils  ne  se  distinguent  plus  des 
autres  que  par  la  saine  absence  des 
récompenses,  de  médailles,  de  titres  et 
de  jury.  Récemment,  dans  les  derniers 
jours  de  leur  exposition,  je  passai  aux 
serres  du  Cours  la  Reine;  un  groupe 
devant  moi  y était  venu  avec  la  ferme 
intention  de  s’amuser  beaucoup  et  pour 
moins  cher  qu’au  cirque  : désemparé, 
décontenancé,  ne  comprenant  pas 
pourquoi  on  lui  avait  dit  que  c’était 
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drôle,  quand  cela  ne  l’était  en  réalité 
pas  plus  qu’ailleurs,  ce  groupe  errait, 
essayait  de  temps  à autre  un  rire 
étouffé,  honteux,  gêné,  pris  entre 
l’ennui  d’avoir  dépensé  de  l’argent 
pour  rien  quand  il  espérait  s’amuser 
beaucoup  et  la  crainte  de  paraître 
ridicule  en  affichant  une  gaîté  dont 
rien  ne  lui  fournissait  les  éléments. 

Donc,  sur  ce  second  point,  appau- 
vrissement de  l’intérêt  qui  au  début 
pouvait  s’attacher  à cette  triple  mani- 
festation synchronique  des  arts. 

* 

♦ 4 

Et  maintenant,  une  autre  question  : 
les  Salons,  tout  au  moins,  s’ils  ne  sont 
pas  une  expression  importante  en  va- 
leur de  l’art  français  annuel,  sont-ils 
une  expression  cohérente  et  complète 
en  étendue,  en  variété,  de  cet  art? 

Pas  le  moins  du  monde. 

Les  Indépendants  ont  bien  essayé  la 
fusion  des  arts,  mais  sculpture  et  art 
décoratif,  trop  à l’état  de  bibelots,  ne  sont 
pas  chez  eux  à leur  juste  plan  d’impor- 
tance. Quant  aux  deux  autres  Salons, 
c’est  une  absolue  négation  de  l’esprit 
moderne  : ils  sont  l'un  et  l’autre  dans  la 
posture  bizarre  de  quelqu’un  qui,  ayant 
à organiser  son  appartement,  mettrait 
toutes  les  tables  dans  une  pièce,  toutes 
les  chaises  dans  une  autre,  toutes  les 
pendules  dans  une  troisième,  etc.  Au 
Salon  de  la  Nationale,  la  sculpture  est 
art  mineur,  exilé  en  divers  coins  plus 
ou  moins  bien  éclairés,  et  la  cession 
faite  cette  année  d’un  coin  de  jardin 
aux  Artistes  Français  a accentué  ce 
dédain  de  l’art  statuaire;  quant  à l’art 
décoratif,  il  a des  salles  à lui,  c’est 
vrai,  mais  où  les  œuvres  exposées, 
s’empilent  et  se  gênent  autant  que  les 
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toiles  au  premier  étage.  Au  Salon  des 
Artistes  P’rançais,  la  sculpture  déborde 
au  kilogramme,  à la  tonne,  la  peinture 
coule  en  fleuves  d’huile,  le  tout  avec 
jurys,  bureaux,  commissions,  mé- 
dailles, etc.;  quant  aux  arts  décoratifs, 
ils  jouent  le  rôle  des  parents  pauvres, 
on  leur  a concédé  une  dédaigneuse  sous- 
section  où  ils  sont  sous  la  tutelle  jalouse 
des  autres  sections  réunies  et  on  leur  a 
offert  comme  emplacement  un  perchoir 
ovale,  excellent  pour  placer  des  volières 
ou  pour  contempler  les  montagnes  de 
marbre  et  de  bronze  du  jardin,  mais  dé- 
plorable pour  les  petits  objets  précieux. 
Cette  galerie  était  bonne  à tout,  excepté 
à y exposer  de  l’art  décoratif  : il  est 
vrai  que  celui-ci,  n’étant  pas  de  l 'art 
noble , n’a  le  droit  de  rien  dire.  Ce- 
pendant il  y a sur  cette  galerie  une 
dépense  de  travail  égale  et  une  dépense 
de  talent  souvent  supérieure  aux 
efforts  qui  ont  produit  les  kilomètres 
de  toiles  épanouies  dans  les  salles. 

Or,  comme  dans  la  vie  contempo- 
raine l’art  décoratif  joue  le  rôle  essen- 
tiel, comme  il  n’est  pas  d’art  qui  puisse 
se  vanter  de  ne  pas  être  décoratif,  donc 
les  Salons,  et  en  particulier  celui  des 
Artistes  Français,  manquent  à leur 
rôle  en  ne  les  mêlant  pas  intimement 
au  soi-disant  art  noble. 

* 

* * 

Les  Salons  n’étant  ni  une  expression 
supérieure  ni  une  expression  complète 
de  l’art  français,  alors  que  sont-ils?  Je 
ne  saurais  mieux  faire  que  d’emprunter 
à notre  éminent  collaborateur  Roger 
Marx  ce  passage  sévère  et  de  si  juste 
psychologie,  qui  résume  merveilleu- 
sement la  triste  situation  présente  : 

« Voici  des  ouvrages  de  vaste  format 
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et  de  longue  haleine,  patiemment 
conduits  à terme  et  dont  l’exécution  ne 
s’écarte  pas  des  règles  admises.  Eu- 
gène Guillaume  en  fixa  jadis  le  canon; 
elles  préconisent  la  reproduction  ma- 
thématiquement fidèle  de  la  réalité,  et 
l’on  sait  qu’une  volonté  tant  soit  peu 
tenace  met  chacun  à même  d’atteindre 
la  précision  scientifique.  Soyons  exacts 
d’abord  et  artistes  après,  par  surcroît, 
si  le  pouvoir  en  est  laissé.  De  là,  toute 
la  clientèle  des  diplômés  et  dévoyés 
dont  notre  époque  s’encombre  ; de  là 
aussi,  à ce  Salon  surtout,  l’uniforme 
pléthore  de  ces  devoirs  d’élèves  con- 
sciencieux, appliqués,  productions  d’où 
toute  personnalité  est  absente,  à l’éla- 
boration desquelles  la  sensibilité  et  le 
goût  restent,  toujours  ou  peu  s’en  faut, 
étrangers.  Pourtant,  avant  de  préparer 
tant  d’activités  à une  faillite  certaine, 
ne  vaudrait-il  pas  mieux  s’enquérir  des 
inclinations  du  tempérament  et  vérifier 
à quel  point  la  vocation  autorise  un 
pareil  emploi  des  facultés  ? Semence 
perdue,  celle  que  l’on  confie  au  sable 
infécond  du  désert!  Tout  notre  sys- 
tème d’enseignement  est  à modifier, 
dans  l’essence  même  de  son  principe, 
et  on  s’applaudit  de  voir  des  initiateurs 
comme  M.  Guébin  ou  M.  Quénioux,  en 
révolte  contre  les  programmes  officiels, 


inaugurer  des  méthodes  éducatives  qui 
subordonnent  la  technique  à la  spon- 
tanéité de  l’observation  et  de  l’instinct. 
Etes-vous,  demandent-ils,  de  ces  pri- 
vilégiés pour  lesquels,  selon  le  mot  de 
Goncourt,  « le  monde  visible  existe  » ? 
Savez-vous  trouver  l’accord  entre 
l’univers  et  votre  propre  nature?  Pos- 
sédez-vous le  don  de  la  mémoire  pitto- 
resque ou  plastique?  Si  oui,  tout  est 
bien  : œuvrez  à votre  guiœ,  le  reste 
viendra  de  soi-même.  Ceux-là  seuls 
n’arrivent  point  à s’exprimer  qui  n’ont 
rien  à dire...  » 

Alors  ?... 

Alors,  est-il  réellement  bien  néces- 
saire de  continuer  la  tradition  annuelle 
des  Salons?  Ou  bien  peut-on  penser  à 
leur  suppression  sans  être  accusé  de 
rêver  l’anéantissement  de  l’art  français? 
Il  semble  bien  que  cette  dernière  hypo- 
thèse soit  la  bonne,  et  que,  lorsque 
nous  aurons  transformé,  comme  le 
demande  si  justement  Roger  Marx, 
notre  système  d’enseignement,  alors 
nous  pourrons  rouvrir  les  Salons, 
jusqu’au  jour  où  les  mêmes  causes 
ramenant  les  mêmes  effets,  ils  seront 
redevenus,  par  une  lente  évolution 
comme  aujourd’hui,  un  encouragement 
à la  médiocrité. 

Georges  Toudouze. 
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RESULTATS 


DE 

Notre  Concours  de  Cartons  de  Tapisserie. 


Le  concours  de  tapisserie  organisé 
par  le  Musée  a été  clos,  suivant  le  règle- 
ment, le  16  avril  dernier,  et  les  projets 
remis  par  les  concurrents  furent  ex- 
posés du  mercredi  24  avril  au  diman- 
che soir  28  avril,  dans  la  salle  1 13  du 
pavillon  de  Marsan,  où  l’Union  Centrale 
des  Arts  Décoratifs,  toujours  si  dispo- 
sée à aider  et  à encourager  toutes  les 
recherches  nouvelles  et  toutes  lesétudes 
d’art,  avait  bien  voulu  nous  accorder 
une  généreuse  et  amicale  hospitalité. 
Notre  premier  devoir  est  de  lui  adres- 
ser ici  l’expression  de  nos  plus  cordiaux 
remerciements. 

Le  jury  se  réunit  le  samedi  matin, 
27  avril,  à 9 h.  1/2,  dans  la  salle  d’ex- 
position, sous  la  présidence  de  M. 
Georges  Berger,  l’éminent  président 
de  l’Union  Centrale,  dont  l’appui,  la 
compétence  et  le  haut  éclectisme  nous 
furent  à toutes  minutes  en  ce  concours 
du  plus  précieux  secours,  et  que  l’on 
trouve  toujours  prêt  à soutenir  de  son 
autorité  les  manifestations  nouvelles 
de  l’art  décoratif. 

Le  jury  était  ainsi  composé  : 

Président  : M.  Georges  Berger,  dé- 
puté, membre  de  l’Institut,  président 
de  l’Union  Centrale  des  Arts  Déco- 
ratifs. Membres  : MM.  Edme  Couty, 
peintre  décorateur  ; René  Jean,  biblio- 
thécaire de  l’Union  Centrale  des  Arts 


Décoratifs;  Frantz  Jourdain,  président 
du  Salon  d’Automne  ; Ernest  Laurent, 
peintre  ; Maciet,  vice-président  de 
l’Union  Centrale  des  Arts  Décoratifs; 
Henri  Martin,  peintre;  Roger  Marx, 
critique  d’art  ; Metman,  conservateur 
du  Musée  des  Arts  Décoratifs;  Eugène 
Morand,  peintre,  conservateur  du  Dé- 
pôt des  Marbres;  Henri  Rivière,  pein- 
tre et  graveur;  Arthur  Sambon,  direc- 
teurde  la  revue  d’art  le  Musée;  Georges 
Toudouze,  rédacteur  en  chef  de  la  revue 
d’art  le  Musée  ; Valentino,  chef  du  ser- 
vice de  l’Enseignement  et  des  Manu- 
factures Nationales  au  Sous-Secrétariat 
d’Etat  des  Beaux-Arts. 

Ouvrant  la  séance,  M.  Georges 
Berger  donna  d’abord  lecture  du  sujet 
et  des  conditions,  et  en  attirant  l’atten- 
tion des  membres  du  jury  sur  ce  fait 
que  les  termes  de  ce  texte  prescri- 
vaient l’application  la  plus  stricte  de 
toutesles  conditions,  et  qu’une  élimi- 
nation préalable  à tout  examen  artis- 
tique s’imposait  vis-à-vis  de  tous  ceux 
qui  n’auraient  pas  rempli  à la  lettre 
toutes  les  conditions  imposées.  Cette 
application  stricte  du  règlement  ré- 
pondait à l’esprit  du  concours,  au  but 
poursuivi  et  aux  intentions  des  orga- 
nisateurs et  des  donateurs. 

Nous  rappelons  ce  texte  en  son 
entier. 
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sujet  : 

Le  carton  d'une  décoration  inédite,  for- 
mant sujet  complet,  avec  ou  sans  bordure, 
et  destiné  à être  reproduit  en  tapisserie, 
comme  tenture  murale  fixe  ou  fiottante 
pour  un  salon. 

conditions  : 

i°  Toute  latitude  est  laissée  aux  concur- 
rents pour  le  choix  et  la  composition  du 
sujet  (personnages,  paysages,  animaux, 
flore  ou  ornementation  stylisée),  sous  la 
condition  que  ce  sujet,  tant  dans  son 
ensemble  que  dans  ses  détails  ornemen- 
taux, ne  présentera  aucun  pastiche  des 
styles  anciens  et  s’inspirera  uniquement 
des  tendances  artistiques  modernes,  des 
idées  et  des  nécessités  architecturales 
contemporaines.  Cette  condition  est  rigou- 
reusement éliminatoire. 

2°  Les  cartons  devront  être  exécutés  en 
couleurs  (huile,  aquarelle,  pastel,  gouache, 
etc.),  sur  papier  doublé  de  toile,  sur  toile 
à peindre  ou  sur  étoffe  au  gré  des  concur- 
rents. 

Les  sujets  pourront  être  exécutés  en 
leur  entier  ou  seulement  en  partie,  mais 
en  tout  cas  à la  grandeur  exacte  de  l’exé- 
cution en  tapisserie,  et  à condition  que  le 
carton,  total  ou  partiel,  soit  tendu  sur  un 
châssis  dont  les  dimensions  ne  devront 
jamais  excéder  2m20  de  hauteur  sur  im5o 
de  largeur. 

Conformément  à ce  programme,  un 
vote  préliminaire  eut  lieu,  après  une 
première  inspection  générale,  qui  fit 
éliminer  ceux  des  concurrents  dont  les 
envois  ne  répondaient  pas  à tous  les 
termes  du  programme.  Puis  le  jury, 
au  cours  d’une  assez  longue  discussion, 
opéra  un  classement  entre  les  cartons 
restants  et,  par  une  suite  de  votes  suc- 
cessifs, attribua  le  n°  i au  panneau 
intitulé  Douce  Touraine , le  n°  2 au 


panneau  intitulé  Fleurs  du  soir , le 
n°  3 au  panneau  intitulé  Maimaine. 

Ces  votes  émis,  M.  le  président 
ouvrit  les  enveloppes  et  proclama  les 
noms  des  lauréats  : Douce  Touraine, 
M.  Maurice  Math u ri n ; Fleurs  du 
soir , M.  Claudius  Denis;  Maimaine , 
M.  Adolphe  Fornerod. 

Après  signature  du  procès-verbal,  la 
séance  est  levée  à 1 1 h.  1/2. 

★ 

* * 

S’il  nous  faut  maintenant  rendre 
compte  de  notre  avis  personnel,  nous 
dirons  qu’à  notre  sens  ce  concours,  si 
intéressant  qu’il  ait  été  et  en  dépit  de 
l’effort  considérable  donné  par  tous  les 
concurrents,  n’a  pas  répondu  en  entier 
au  programme  que  nous  tracions  dans 
notre  numéro  de  janvier  1907.  Et  nous 
avons  ce  devoir  de  ne  considérer  ce 
concours  que  comme  un  premier  essai 
encore  hésitant,  tâtonnant  et  incom- 
plet, un  premier  pas  fait  dans  une  voie 
où  tout  est  à chercher  et  à créer.  Évi- 
demment, les  concurrents  ont  fait  de 
leur  mieux  pour  répondre  à la  question 
posée  ; ils  ont  dépensé  beaucoup  d’in- 
géniosité, d’adresse,  de  savoir-faire  et 
de  talent,  mais  le  problème  ne  leur 
avait  jamais  été  présenté  en  ces  termes 
stricts,  et  la  faute  de  leurs  erreurs  est 
bien  moins  à eux-mêmes  qu’à  l’étrange 
éducation  et  à l’enseignement  suranné 
que  l’on  donne  aux  jeunes  artistes  dans 
l’application  pratique  de  l’art  décoratif 
officiel.  Lorsqu’on  propose  une  ques- 
tion comme  celle-ci,  on  voit,  par  les 
résultats,  qu’on  a préparé  ces  jeunes 
gens  à tout,  excepté  à la  résoudre 
énergiquement. 

La  projet  de  M.  Maurice  Mathurin 
était  bien  réellement  le  seul  qui,  domi- 


■ 


RÉSULTATS  DE  NOTRE  CONCOURS  DE  TAPISSERIE 


1 83 


nant  tous  les  autres  par  une  incontes- 
table originalité  d’idée,  de  conception 
et  d’exécution,  répondait  le  mieux  au 
problème  proposé  : ce  jeune  artiste, 
très  imbu  de  cette  idée  que  l’artiste 
doit  traduire  les  aspects,  l’àme  de  sa 
région  natale,  puisque  l’on  ne  parle 
jamais  avec  plus  d’émotion,  ni  plus  de 
vérité  que  lorsque  l’on  parle  des  siens, 
— nous  paraît  destiné  à produire  une 
œuvre  intéressante.  M.Claudius  Denis, 
par  le  chatoiement  d’une  chaude  lu- 
mière, par  une  heureuse  richesse  de 
coloris,  par  un  sujet  nettement  con- 
temporain, et  M.  Adolphe  Fornerod, 
par  l’abord  audacieux  d’une  pensée 
et  d’une  technique  vigoureusement 
modernes,  se  classaient  aisément  en 
deuxième  et  troisième  ligne1. 

Parmi  les  autres  concurrents,  un 
certain  nombre  de  panneaux  ne  pou- 
vaient pas  échapper  à un  examen 
attentif  : la  jolie  harmonie  douce  et 
fraîche  de  Sad  Ama  (Marcel  Jacquier)  ; 
les  flamants  hardis  de  tons  et  solide- 
ment construits  de  Hic  jacet  lepus 
(Adolphe  Cossard)  ; le  très  curieux  pro- 

i. Les  trois  panneaux  primés  seront  publiés 
ici  ultérieurement,  au  cours  d’une  étude  géné- 
rale sur  l’historique  de  la  tapisserie  tissée, 
étude  actuellement  en  cours  de  préparation. 


cédé  d’application  sur  velours  reteint 
et  travaillé  au  pochoir,  procédé  qui 
paraît  destiné  à une  évidente  utilité 
industrielle  de  Essence  de  rose  (com- 
position d’Albert  Graff,  exécutée  par 
Georges  Lefebvre)  ; le  panneau  si  pré- 
cis, si  méticuleusement  construit  et 
marqué  d’une  rosace(Georges  Claude)  ; 
le  curieux  essai  de  tons  vifs  et  nets 
intitulé  : les  Paons  (Armand  Lardin)  ; 
le  gracieux  paysage  marqué  d’une  lyre 
(Henri  Charrier),  etc.,  méritent  tous 
une  mention  spéciale.  Et  si  divers  mo- 
tifs : impossibilité  d’exécution  textile, 
critique  de  couleurs , réminiscences 
d’Albert  Besnard,  Aman-Jean, Merson, 
Grasset,  difficulté  d’adaptation  ou  con- 
traste absolu  aux  nécessités  de  l’archi- 
tecture contemporaine,  ont  amené  leur 
élimination,  — les  qualités  dont  leurs 
auteurs  ont  fait  preuve  n’en  restent 
pas  moins  sensibles  et  réelles. 

Et  la  conclusion  naturelle  de  ce  con- 
cours est  que  la  voie  routinière  où  sont 
engagées  officiellement  de  concert  et 
l’enseignement  et  la  tapisserie  déroute, 
déconcerte  beaucoup  de  jeunes  talents 
et  produit  un  mal  auquel  il  est  grand 
temps  de  remédier  énergiquement. 
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Biographical  Dictionary  of  Medal- 
lists,  t.  III  (L-Maf),  par  Léonard 
Forrer.  Londres,  Spink  and  sons, 

I907* 

Nous  venons  de  recevoir  le  3e  volume 
de  l’important  ouvrage  de  notre  colla- 
borateur Léonard  Forrer,  Biographical 


Fig.  i. 


Dictionary  of  Medallists  et,  grâce  à 
l’obligeance  de  l’auteur,  nous  pouvons 
présenter  quelques-unes  des  images 
intéressantes  qui  ornent  cette  luxueuse 
publication. 

Les  monnaies  ont  une  place  impor- 
tante dans  ce  recueil  et,  en  effet,  la 
monnaie  grecque  est,  malgré  le  petit 


espace  qu’elle  offre  à l'artiste,  le  té- 
moin le  plus  précieux  de  l’art  du  gra- 
veur. Les  camées  et  les  intailles  de  la 
belle  époque,  malgré  leur  suprême 
beauté,  sont  trop  rares  pour  que  nous 


Fig.  2. 


puissions  y suivre,  avec  la  même  faci- 
lité que  sur  la  monnaie,  l’évolution 
de  cet  art  si  attachant. 

Deux  séries  de  monnaies  dominent 
dans  ce  volume,  celle  de  Métaponte,  si 
attrayante  sous  la  direction  du  graveur 
Kal...  (fig.  5 et  7),  et  celle  de  Syracuse, 
prépondérante  à la  fin  du  vc  siècle  av. 
J. -G.,  grâce  au  burin  incomparable  de 


Kimôn  (fig.  2,6, 10  et  1 3).  Ilnous  faut,  je 
crois, retrancherdelaliste  une  monnaie 
qu’on  a souvent  attribuée  à cet  artiste, 
sur  l’autorité  de  Garrucci.  J’ai  fini  par 
retrouver  cette  monnaie  au  musée  de 
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Lecce;  la  lecture  KIMflN  n’est  pas  cer- 
taine; on  lit  plutôt  INHN  et  le  style 


choisi,  dans  l’illustration  très  abon- 
dante, une  médaille  qui  n’est  pas  rare, 


Fig. 


ne  me  semble  pas  celui  de  Kimon. 
Nous  donnons  également  les  repro- 


mais qui  résume,  pour  ainsi  dire,  le 
grand  sentiment  décoratif  du  symbo- 


Fig.  4. 


ductions  d’un  didrachme  de  Velia  par  lisme  italien, c’estlamédaille  d’Antonia 
Kleudoros  (fig.  3,  8 et  9)  et  d’un  tétra-  del  Balzo,avec  le  joli  motSuperest  spes, 


Fig.  7.  Fig.  8.  Fig.  9. 


drachme  de  Catane  par  Koiron  (fig.  1 1 ), 
qui  abordent  avec  succès  le  difficile 


Fig.  10. 


par  Jacopo  Ilario  dit  l’Antico  (fig.  12). 
Nous  donnons  aussi  l’image  d’une 


Fig.  n. 


problème  de  la  tète  de  face  sur  la  mé- 
daille. Pour  le  xve  siècle,  nous  avons 


œuvre  charmante  de  Lysippe,  neveu 
d’un  autre  graveur  célèbre,  Christoforo 
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de  Geremia  ; c’est  le  portrait  de  ce 
Jean  Candida,  qui  a puissamment 
aidé  à l’influence  de  l’art  italien  sur 
l’art  français,  dont  l’œuvre  a été  étudiée 


Un  grand  intérêt  du  dictionnaire  de 
M.  Léonard  Forrer  est  de  nous  révéler 
de  la  manière  la  plus  documentée  et  la 
plus  sûre  des  graveurs  étrangers, 


l-'ig.  12. 


avec  une  grande  érudition  par  M.  Henri 
de  la  Tour. 

Le  portrait  au  xvie  siècle  ne  pourrait 
pas  être  mieux  représenté  que  par  une 


russes  en  particulier,  dont  les  travaux 
paraissent  trop  souvent  échapper  à 
l’attention  et  qui,  en  dépit  de  certaines 
critiques  que  l’on  peut  leur  adresser, 


Fig.  o. 


œuvre  de  Leone  Leoni,  et  voilà  le 
buste  de  Charles  Y par  ce  sculpteur 
prestigieux  (fig.  i5). 

Citons,  parmi  les  modernes,  une 
femme,  Mme  Lancelot-Croce  et  nous 
ne  pouvons  pas  choisir  mieux  que  le 
portrait  de  la  reine-mère  d’Italie,  qui 
est  d’une  jolie  facture  un  peu  hâtive 
mais  pleine  de  charmes. 


n’en  présentent  pas  moins  des  œuvres 
intéressantes. 

Enfin,  cet  ouvrage  consacre  la  gloire 
de  l’école  des  graveurs  français,  qui 
depuis  tant  de  siècles  n’a  pas  un  instant 
défailli,  mais  chaque  génération  a su  se 
renouveler  en  des  formules  presque 
toujours  heureuses,  Lechevrel,  Hippo- 
lyte  Lefebvre,  Lalique  (fig.  14),  pour  les 
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contemporains,  d’autres  noms  illustres 
pour  les  anciens,  soutiennent,  dans  ce 
troisième  volume,  le  bon  renom  des 
médailleurs  français. 

Nous  avons  déjà  dit  et  ne  pouvons 
que  répéter  ici  que  le  dictionnaire  de 
M.  Léonard  Forrer  est  un  monument 
d’art  et  d’érudition  considérable,  indis- 
pensable à tout  travailleur,  véritable 
livre  de  chevet. 

L’Angleterre  nous  donne  le  très  heu- 
reux exemple  de  ces  corpus  excellents, 
qui  savent  allier  une  méthode  et  une 
tenue  scientifique  de  premier  ordre  à 
une  connaissance  très  éclectique  de 
l’œuvre  d’art  considérée  au  pur  point 
de  vue  esthétique.  C’est  là,  pour  la 
littérature  archéologique  et  artistique 
française,  un  remarquable  exemple, 
qui  doit  exciter  notre  émulation  et 


nous  encourager  à produire  également 


Fig.  14. 


des  œuvres  considérables  portant  ce 
double  caractère.  — L.  M. 


Fig.  i5. 
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Jargon  d’art.  — Un  de  nos  confrères, 
errant  par  les  salles  du  Grand  Palais  au 
jour  du  plus  récent  vernissage,  recueillit 
avec  stupeur,  au  passage,  quelques  perles 
dont  voici  les  plus  notoires  : 

« J’aime,  disait  l’un,  cette  rude  couleur 
de  maïs,  agitant  le  croissant  bariolé  des 
joncques  sur  le  frisson  des  eaux.  » 

Ah  ! que  voilà  un  buffet  joliment  égra- 
tigné de  lumière,  soupirait  un  autre.  » 

Sur  la  couleur,  notre  confrère  releva  ces 
diverses  appréciations  ; elle  est  : baveuse, 
puissante,  tranquille,  riche,  harmonieuse, 
transparente,  énergique,  translucide,  mé- 
tallique, obscurcie,  triomphale,  ' aiguë, 
spirituelle,  incertaine,  maigre,  héroïque, 
inexistante,  anémique. 

Quant  à la  manière,  il  apprit  qu’elle  peut 
être  : arrondie,  vieille,  affadie,  plâtreuse, 
lasse,  noyée,  bitumeuse,  éclaboussante, 
incendiée,  ferme,  hébraïque. 

Il  faut  avouer  qu’il  eût  été  navrant  de 
laisser  perdre  tant  de  jolis  mots,  et  conve- 
nir qu’à  défaut  de  connaissances  artistiques 
solides,  nos  contemporains  possèdent  un 
assez  joli  don  de  martyriser  la  langue 
française.  L’Anatole  de  notre  grand  Con- 
court aurait  bien  ri  en  écoutant  ce  jargon. 


Pour  les  paysages.  — Une  société 
existe  pour  la  protection  des  paysages  de 
France;  le  Touring-Club  s’en  inquiète  : 
et  cependant  le  vandalisme  conscient,  ré- 
fléchi, persiste  dans  ses  erreurs  ; la  munici- 


palité de  Matemale  (Pyrénées-Orientales), 
vient  de  vendre,  pour  être  abattue,  la 
magnifique  forêt  de  Matte  ; aujourd’hui 
tout  le  monde  sait  que  les  arbres  sont  une 
des  nécessités  indispensables  de  la  vie  d’un 
pays,  matériellement  parlant.  La  munici- 
palité de  Matemale  a donc  commis  un 
acte  de  vandalisme,  non  seulement  artis- 
tique, mais  même  économique  et  hygié- 
nique. Les  intérêts  de  l’art  s'accordent  ici 
trop  étroitement  avec  ceux  de  la  salubrité 
publique,  pour  que  la  protestation  qui  se 
fait  dans  la  presse  à ce  propos  ne  soulève 
pas  cette  approbation  générale,  si  malaisée 
à obtenir  lorsqu’il  ne  s’agit  que  d’art  pur. 


Babel.  — L’unanimité  touchante  avec 
laquelle  la  presse  a attaqué  énergique- 
ment le  Salon  des  Artistes  français  a 
surpris  et  peiné  les  âmes  sensibles;  mais 
cette  unanimité  est  bien  symptomatique, 
et  la  presse  ne  fut  en  somme  là  que  le  reflet 
de  l’opinion  publique  harassée,  exténuée, 
fourbue  au  point  de  vue  artistique,  non 
seulement  par  trop  d’expositions,  mais 
surtout  par  le  désordre  affolant  qui  règne 
dans  l'art  contemporain.  M.  Henry  Maret 
l’a  dépeint,  ce  désordre,  en  quelques  lignes 
que  nous  ne  pouvons  résister  au  plaisir  de 
citer  in  extenso  : 

« Une  visite  au  Salon  des  Artistes  fran- 
çais, comme  d’ailleurs  une  visite  à tous  les 
autres  Salons,  a pour  premier  effet  de  vous 
confirmer  dans  cette  idée,  que  notre  époque 
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pourrait  être  appelée  l’époque  du  tohu-bohu. 

» Le  tohu-bohu  politique  ne  fait  doute 
pour  personne,  et  je  n’ai  pas  besoin  d’y 
insister.  Ni  choses,  ni  gens  ne  sont  à leur 
place  : chacun  s’occupe  de  ce  qui  ne  le 
regarde  pas,  et  ne  s'occupe  pas  de  ce  qui 
le  regarde;  on  se  croirait  dans  un  apparte- 
ment au  moment  d’un  déménagement;  les 
meubles  sont  partout  où  ils  n’ont  que  faire  ; 
on  voit  des  livres  de  prix  dans  la  cuisine, 
et  le  balai  est  sur  le  canapé  du  salon. 

» Même  tumulte  etfaré  dans  les  régions 
artistiques.  On  remarque  avec  effroi  que 
nul  ne  se  tient  plus  dans  son  art,  et  passe 
constamment  dans  un  autre.  Tous  les 
peintres  font  de  la  littérature,  pendant 
qu’au  dehors  tous  les  écrivains  font  de  la 
peinture,  et  que,  tranchant  sur  le  tout,  les 
musiciens  font  peinture  et  littérature 
mêlées.  L’an  dernier,  il  y en  a eu  un  qui 
s’était  proposé  de  mettre  les  tableaux  en 
musique.  Un  chromatique  signifie  un  ton 
violet,  ou  d’aventure  les  pensées  de  Scho- 
penhauer  sur  Spinoza. 

» Cependant  nous  avons  des  romanciers 
qui  consacrent  cinquante  pages  à nous 
peindre  un  endroit  dont  nous  n’avons  pas 
plus  d'idée  après  que  devant.  Deux  vers  de 
Musset  nous  en  auraient  dit  davantage. 

» La  peinture,  elle,  dont  c’est  l'affaire, 
voyant  qu’on  lui  prend  sa  place,  s’empare 
de  celle  qui  est  délaissée,  ainsi  que  les 
radicaux  se  font  opportunistes,  depuis  que 
les  opportunistes  sont  devenus  radicaux. 
De  là,  grande  confusion.  On  ne  se  pro- 
mène plus  dans  une  galerie  de  tableaux, 
mais  dans  une  collection  de  pensées,  et, 
de  même  qu’on  attrape  la  migraine  en 
essayant  de  comprendre  les  livres,  on  s’ef- 
force vainement  de  trouver  ce  qu’a  voulu 
dire  l’artiste,  car  il  faut  absolument  qu’il 
ait  voulu  dire  quelque  chose. 

» Et  l'on  ne  peut  s’empêcher,  en  sortant, 
de  murmurer  le  mot  connu  : Tout  ça,  c’est 
de  la  littérature.  » 

Notre  confrère  a bien  raison  : Babel, 
Babel... 


* ¥ 

Fouilles  sous-marines.  — Certaines 
découvertes  retentissantes,  notamment 
faites  à Cythère,  ont  permis  de  constater 
que  la  mer  avait  gardé,  souvent  très  fidè- 
lement, les  œuvres  d’art  que  le  hasard  lui 
avait  confiées  dans  l’antiquité  : de  là  à me- 
ner une  exploitation  méthodique  des  fonds 
enrichis  par  des  naufrages,  il  n'y  a qu’un 
pas.  Au  congrès  d’Athènes,  M.  C.  N.  Ray- 
dos  avait  proposé  d’organiser  cette  explo- 
ration au  moyen  de  cloches  à plongeurs 
et  autres  appareils  sous-marins.  L’idée 
est  à reprendre  et  à poursuivre  et  les  ré- 
sultats seraient  certainement  assez  utiles 
pour  que  ce  projet  ait  les  honneurs  d’une 
étude  sérieuse.  On  sait  qu'à  Pouzzolles, 
près  de  Naples,  par  exemple,  on  voit  l’en- 
tière ville  antique  au  fond  de  la  mer,  qui 
a gagné  beaucoup  sur  la  côte. 

* 

¥ ¥ 

Le  type  d’Héraclés  à la  peau  de  lion. 

— Dans  Y American  Journal  of  Arcltœo- 
logy,  M.  J.  R.  Wheeler  publie,  avec 
d'importants  commentaires,  la  statuette 
d'Héraclès  en  bronze,  mesurant  1 mo  1 , qui 
a été  trouvée  en  Ombrie,  près  de  Spolète, 
vers  1872,  vue  par  M.  Furtwænglcr  à 
Rome,  mentionnée  par  lui  dans  le  Lexikon 
de  Roscher  et  décrite  par  le  Dr  Edward 
Robinson  dans  le  rapport  aux  trustées  du 
Musée  des  Beaux-Arts  de  Boston,  en  1897. 
C’est  une  lourde  réplique  romaine  d’une 
œuvre  hellénistique.  Et  M.  Wheeler  prend 
texte  de  ce  bronze  pour  établir  la  liste  des 
types  similaires  d’Héraclès,  dont  deux 
figurent  à Florence,  trois  à Naples,  deux 
à Vienne,  un  à Paris,  au  Louvre,  un  à 
Londres,  au  British  Muséum,  et  un  décrit 
au  catalogue  de  la  collection  Baurneville, 
en  tout  dix  exemplaires. 

* 

¥ ¥ 

L’Amphore  panathénaïque  de  M.  Jo- 
seph Clark  Hoppin.  — Dans  une  collec- 
tion privée  américaine,  celle  de  M.  Joseph 
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Clark  Hoppin,  existe  une  fort  belle  am- 
phore panathénaïque provenant  de  Cumes, 
achetée  par  lui  à Naples  en  1899,  et  qui 
présente  cette  particularité  assez  rare  de 
porter  le  nom  d'un  archonte.  Outre  l'inscrip- 
tion habituelle, TON  AOENE0EN  AGkON, 
on  lit,  en  effet,  le  nom  : OEIO^PAITOZ- 
Suivant  le  possesseur  de  cette  pièce,  ceci 
porterait  à dix-sept  les  noms  des  archontes 
relevés  sur  les  amphores  panathénaïques. 

* * 

Les  Trente  deniers  de  Judas.  — L’ar- 
chéologie n'hésite  pas  à aborder  les  pro- 
blèmes les  plus  compliqués,  les  plus  ardus, 
les  plus  inattendus.  En  quelle  monnaie 
Judas  fut-il  payé  ? Grammatici  certant. 
On  a suggéré  au  moins  quinze  types  diffé- 
rents et,  parmi  ceux-ci,  au  moins  huit 
d’origine  rhodienne.  On  discute  à perte 
de  vue  sur  cette  épineuse  question.  Notre 
éminent  collaborateur,  G. -F.  Hill,  ayant 
à donner  son  opinion,  après  avoir  résumé 
les  arguments  mis  en  jeu,  pense  que  les 
trente  pièces  d’argent  étaient  vraisembla- 
blement des  statères  d'Antioche  ou  de 
Tyr,  et  que  leur  valeur  totale  était  de  cent 
à cent  vingt-cinq  francs. 

Un  Catalogue  d’art  dans  l’ancienne 
Rome.  — Un  papyrus  de  Genève,  coté 
sous  le  n°  7,  contient  au  recto  des  statis- 
tiques en  grec,  au  sujet  de  territoires  du 
nome  d’Arsinoè,  en  Égypte,  et  au  verso, 
en  latin,  une  liste  d’œuvres  d’art  conservées 
à Rome  avec  leur  histoire.  On  suppose 
que  les  mots  Herculen  G...  is...ful.  se 
rapportent  à l’Hercule  de  Glycon,  l’Her- 
cule Farnèse.  Cette  liste,  datant  sans  doute 
de  225  après  J.-C.,  serait  un  document 
inestimable,  si  elle  n’était  fort  malheu- 
reusement très  mutilée. 

* * 

Catalogue  du  musée  de  Sparte.  — 

L’École  anglaise  d’Athènes  vient  de  pu- 


blier un  très  important  et  utile  ouvrage, 
un  Catalogue  du  musée  de  Sparte , signé 
de  MM.  Wace  pour  les  sculptures  et  Tod 
pour  les  inscriptions.  Dans  une  introduc- 
tion au  catalogue  de  la  sculpture,  les 
auteurs  font  l’histoire  de  la  sculpture 
laconienne,  repoussent  énergiquement  la 
théorie  que  l’école  Spartiate  dérive  de 
l’école  ionienne,  exaltent  l'importance  de 
l’ancienne  sculpture  laconienne  et  appel- 
lent spécialement  l’attention  sur  les  rap- 
ports qui  unissent  l’art  Spartiate  et  l’art 
crétois. 

* 

« * 

L'Exposition  de  Bagatelle.  — La 

Société  nationale  des  Beaux-Arts  a orga- 
nisé au  Pavillon  de  Bagatelle,  du  19  mai 
au  14  juillet,  une  exposition  rétrospective 
des  portraits  de  femmes,  œuvres  d’artistes 
divers  de  1870  à 1900.  Sont  représentés 
Carpeaux,  Manet,  Corot,  Courbet,  Millet, 
Thomas  Couture,  Hippolyte  Flandrin, 
Baudry,  Henri  Régnault,  Chaplain,  Bas- 
tien-Lepage,  Lami,  etc. 

* * 

Ne  forçons  pas  notre  talent.  — Les 

artistes  étrangers  subissent  aisément  — et 
pas  toujours  heureusement  — l’influence 
de  l’art  officiel  français;  des  Japonais  en 
particulier  se  sont  assimilé  avec  une  faci- 
lité regrettable  les  formules  de  Bougue- 
reau,  Gérôme,  etc.,  et  beaucoup  de  jeunes 
Japonais  ont  plié  leurs  tendances  aux 
règles  de  cette  école.  On  cite  à ce  sujet  un 
échange  de  mots  entre  deux  hommes  émi- 
nents, renommés,  le  premier  pour  la 
finesse  aristocratique  de  son  goût,  le  second 
pour  la  male  vigueur  de  son  œuvre, et  qui, 
en  quatre  mots,  font  de  la  critique  d’art 
bien  supérieure  à toutes  les  pages  que  l’on 
pourrait  écrire. 

Un  jeune  Nippon,  élève  appliqué  de 
l’École  des  Beaux-Arts  française,  avait  eu 
l’idée  de  représenter  un  Japonais  tirant  de 
l’arc  parmi  des  arbres;  Hayashi  et  Degas 
voient  ce  tableau,  imbu  des  principes  les 


LE  CARNET  DE  L’AMATEUR 


moins  japonais  ; Hayashi  sourit  et  pré- 
sente : 

« Voilà  un  Japonais  qui  tire  de  l’arc... 
dans  la  forêt  de  Fontainebleau. 

— Et  qui  vise...  une  seconde  médaille  », 
réplique  Degas.  » 

Si  non  è vero.... 

* 

Cistes  latines.  — On  a trouvé  à Pales- 
trina,  près  de  Rome, des  cistes  latines  avec 
tous  leurs  accessoires  et  garnies  de  cuir. 
Elles  ont  été  publiées  par  le  professeur 
Pollak,  de  Rome  et  sont  un  exemple  inté- 
ressant de  l’art  brutal  et  naïf  des  peuples 
latins.  La  Società  Archeologica  Prenestina 
continue  ses  fouilles  avec  succès. 

* 

4 4 

Timbres-poste.  — Mc  Gabriel  et  M. 
Bernichon,  en  six  séries  successives,  ont 
vendu  la  collection  des  timbres-poste  de 
M.  Le  Roy  d’Étiolles;  elle  a réalisé  envi- 
ron 600.000  francs. 

★ 

* 4 

Vente  Strozzi.  — A Rome,  galeries 
San Giorgi, place  Borghèse,ont  eu  lieu  les 
ventes  des  collections  Strozzi  et  Nevin.  La 
première  comprenait  des  monnaies  étrus- 
ques et  italiotes  très  rares. 

La  seconde  vente  était  composée  de  ta- 
bleaux et  de  bibelots.  O11  y remarquait  un 
fragment  d’un  tableau  de  Crivelli. 

* 

4 4 

Vente  White.  — On  a vendu  à New- 
York  la  collection  de  tableaux  et  tapis- 
series de  feu  M.  White,  l'architecte  qui 
fut  tué  l'année  dernière  par  M.  Thaw.  Le 
plus  gros  prix  a été  celui  de  52.000  francs 
pour  une  tapisserie  de  Bruxelles,  d’après 
Téniers  et  datée  1 7 "*5. 

* 

* * 

2 e Vente  Chappey.  — La  2 e vente 
Chappey  a produit  60 1 . 1 83  francs,  ce  qui, 
ajouté  au  produit  de  la  première  vente 
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(451.973  francs),  donne  un  chiffre  de 
1 .0 5 3 . 1 5 3 francs.  On  constate  pourtant 
une  baisse  dans  les  prix  des  objets  du 
xviii'  siècle  français. 

* 

4 4 

Vente  Sedelmeyer.  — On  suit  avec 
intérêt  les  ventes  Sedelmeyer,  qui  sont  les 
grands  événements  de  la  saison.  Nous 
parlerons  de  ces  ventes  dans  notre  prochain 
numéro. 

* 

4 4 

Autre  vol.  — Malgré  toutes  les  recher- 
ches, on  n’a  pas  encore  réussi  à retrouver 
l'auteur  du  vol  perpétré  à Londres,  chez 
l’antiquaire  Wertheimer.  Parmi  les  ta- 
bleaux volés,  on  cite  le  portrait  de  l'Hon. 
Mrs.  Charles  Yorke,  jouant  de  la  mando- 
line par  sir  Joshua  Reynolds  (im44xom8o) 
et  le  portrait  de  Nancy  Parsons[  1 m40x  1 m 1 2) 
à mi-corps,  la  tête  à droite,  robe  sombre, 
cravate  de  dentelle,  coiffure  en  forme  de 
turban).  Ces  tableaux  sont  estimés  600  et 
3oo.ooo  francs. 

* 

* 4 

Fouilles  à Sybaris  et  à Cumes.  — Le 

gouvernement  italien  songe  sérieusement 
à entreprendre  des  fouilles  dans  les  sites 
historiques  de  la  plus  ancienne  colonisa- 
tion hellénique  sur  les  côtes  italiennes. 
Sybaris  et  Cumes  sont  l’objet  d'études 
importantes,  et  déjà  M.  Vittorio  Spinazzola 
a entrepris  des  fouilles  à Pæstum. 

4 4 

La  Vieille  Rome.  — Les  fouilles  pra- 
tiquées au  Forum  de  Rome  et  au  Palatin 
donnent  lieu  à des  discussions  qui  sem- 
blent devenir  un  peu  oisives.  Les  uns 
soutiennent  que  les  objets  trouvés  au  Pala- 
tin sont  antérieurs  au  vi°  avant  J.-C.,  les 
autres  y voient  des  produits  sommaires 
d’une  époque  relativement  récente.  Espé- 
rons que  la  « bonne  vieille  tradition  » sera 
épargnée,  car  si,  après  l'avoir  détruite,  on 
vient  nous  dire  qu’on  ne  sait  rien,  nous 
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regretterons  vivement  d'avoir  perdu  nos 
illusions  dans  la  naïve  narration  des  vieux 
faiseurs  de  contes. 


Un  monument  d Herculanum.  — On 

annonce  que  la  savant  conservateur  du 
musée  de  Naples,  le  Dr  Ettore  Gabrici,  a 
pu  reconstituer  un  monument  important 
d’Herculanum,  dont  les  débris  avaient  été 
relégués  de-ci  de-là  dans  les  magasins  du 
musée.  Nous  parlerons  prochainement  de 
cette  importante  décou  verte  archéologique. 

¥ * 

Architecture.  — Les  journaux  locaux 
félicitent  chaudement  l'architecte  de  l’Ex- 
position Maritime  Internationale  de  Bor- 
deaux de  s’être  « heureusement  inspiré  des 
édifices  de  la  Renaissance  italienne  à Ve- 
nise et  à Florence  »,  pour  construire  le 
Grand  Palais  de  cette  Exposition. 

Nous  vivons  à une  époque  singulière  : 
si  vous  félicitiez  un  écrivain  de  s’être  heu- 
reusement inspiré  dans  son  dernier  livre 
de  Salammbô  ou  de  l’ Assommoir , un 
peintre  de  s’être  heureusement  inspiré  de 
Carrière,  de  Besnard  ou  de  Watteau,  un 
sculpteur  de  s’être  heureusement  inspiré 
de  Michel-Ange,  de  Rude  ou  de  Rodin, 
cet  écrivain,  ce  peintre  et  ce  sculpteur 
considéreraient  ces  félicitations  comme  la 
plus  amère  des  ironies. 

Mais  si  vous  félicitez  un  architecte  de 
s'être  inspiré  des  idées  de  ses  prédéces- 
seurs, autrement  dit  de  ne  pas  avoir  fait 
œuvre  personnelle,  cela  devient  un  com- 
pliment. 

Quelle  singulière  époque  ! 


Vente  Mühlbacher.  — On  avait  beau- 
coup vanté  les  tableaux  de  cette  vente  ; 
mais  les  œuvres  d’un  réel  mérite  étaient 
rares.  De  Fragonard,  il  y avait  une  page 
charmante,  la  Résistance  inutile,  qui  a fait 
62.  too  francs.  Les  tableaux,  en  général,  se 
sont  vendus  à des  prix  inférieurs  à ceux 
qu'ils  avaient  obtenus  aux  ventes  Lelong, 
Miallet,  etc.  ; tous  ces  sujets,  par  trop 
légers,  commencent  à fatiguer  le  public. 

* 

* * 

Une  statue  de  l’école  de  Lysippe.  — 

Le  gouvernement  italien,  sur  l’avis  una- 
nime de  la  commission  des  Beaux-Arts, 
vient  d’acheter  pour  qSo.ooo  francs  une 
statue  de  femme  en  marbre,  trouvée  à 
Anzio.  M.  Furtwaengler  attribue  cette 
œuvre  au  111e  ou  11e  siècle  av.  J.-C. 

* * 

Une  nouvelle  réplique  de  l'Eiréné 
de  Képhisodote.  — Elle  a été  acquise  par 
le  Metropolitan  Muséum  et  fut  trouvée  en 
190?  à Rome,  pendant  l'exécution  de  tra- 
vaux dans  la  villa  Patrizi  (Not.  Scar .,  190?, 
p.  60). 

★ 

¥ ¥ 

L’Exposition  de  Pérouse.  — L'expo- 
sition de  l’art  ombrien  à Pérouse  est  un 
réel  succès  et  attire  grand  nombre  de  col- 
lectionneurs. Rappelons  à ce  propos  l’in- 
téressante découverte  faite,  il  y a quelque 
temps  déjà,  de  fresques  d’un  peintre,  Bona- 
niico,  dans  la  chapelle  de  San  Prospero, 
près  de  Pérouse,  et  datée  1225.  (G.  LJ., 
l’Arte , 1906,  p.  3o6.) 


Le  Gérant  : Émile  Bonnet. 


PARIS.  — IMPRIMERIE  GEORGES  PETIT,  12,  RUE  GODO  T-DE-M  AUROI. 


EXAMENS  ET  MÉDAILLES 


Un  incident  récent,  conté  par  quelques  journaux,  a,  ces  jours-ci, 
attiré  l’attention  plus  spécialement  sur  les  Concours  de  Rome  et  en 
général  sur  tous  les  concours  qui  passionnent,  en  ce  moment,  le  monde 
des  étudiants-artistes. 

C’est  l’époque  de  l'année  où  les  jeunes  gens  qui  se  sentent  quelque 
vocation  pour  l’état  de  peintre,  de  sculpteur,  d'architecte  ou  de  graveur, 
s’en  viennent,  en  bons  petits  élèves  bien  sages,  demander  à des  exami- 
nateurs la  permission  d’exercer  le  métier  qu'ils  se  sont  choisi. 

Ah  ! le  temps  n'est  plus,  certes,  où  des  familles  éplorées  se  réunissaient 
en  conseil  afin  de  prendre  des  mesures  coercitives  contre  le  jeune 
audacieux,  contempteur  de  toutes  les  saines  lois  sociales,  qui  annonçait 
l'outrecuidante  intention  d'être  artiste.  Manet  embarqué  comme  mousse, 
Corot  exilé,  Henri  Rivière  mis  au  commerce  des  plumes  d’autruche, 
cela  c'est  de  l'histoire  ancienne. 

Aujourd’hui  M.  Prudhomme  (Joseph)  s’est  aperçu  que  le  métier 
d'artiste  est  une  profession  digne  d’être  exercée  par  sa  progéniture, 
depuis  qu'on  y gagne  des  croix,  des  médailles,  de  l’argent,  voire  même 
un  habit  vert;  depuis,  en  un  mot,  que  c'est  une  carrière  cataloguée. 

Et  à quoi  tient  cette  heureuse  transformation,  cette  rédemption  ? 
Oh!  tout  simplement  à ce  que  maintenant  il  suffit,  pour  être  artiste, 
d’avoir  ce  palladium  cher  à tout  cœur  français,  un  diplôme  ! 

Jadis  il  était  nécessaire,  pour  être  un  artiste,  d’avoir  du  talent,  de 
l’originalité,  de  la  personnalité.  Aujourd'hui,  ce  n’est  plus  indispensable, 
c'est  même  quelquefois  nuisible  : ce  qu’il  faut,  c'est  avoir  satisfait  à des 
examens. 

Aussi  l’art  français  est-il  devenu  une  grande  bureaucratie,  où  l’on 
gagne  ses  grades  par  rang  d'âge  ou  cote  d’amour,  suivant  les  hommes. 
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Des  gens  assemblés  discutent  doctement  votre  cas  et  vous  donnent 
des  notes  : médaille  de  l'Ecole  des  Beaux-Arts,  Prix  de  Rome,  men- 
tion au  Salon,  troisième  médaille,  puis  seconde,  puis  première,  puis 
médaille  d'honneur  et  enfin  l’Institut.  Après  quoi,  comme,  entre  temps, 
le  ruban,  d'abord  violet,  est  devenu  rouge,  puis  s'est  arrondi  en  rosette, 
ensuite  élargi  en  cravate  et,  enfin,  allongé  en  cordon,  c’est  l'enter- 
rement avec  les  cuirassiers  et  l'artillerie,  — c'est-à-dire  la  gloire. 

M.  Prudhomme  est  satisfait,  et  désormais,  un  peu  condescendant, 
laisse  son  fils  exercer  métier  d'artiste,  car,  ainsi  comprise,  cette  pro- 
fession ne  le  fait  plus  déroger. 

Si  ce  n’était  si  triste,  cette  bureaucratisation  de  l'art  français 
serait  immensément  risible;  mais,  hélas!  cette  course  aux  honneurs 
qui,  par  contre-coup  sur  la  foule  moutonnière,  est  une  course  aux 
résultats  pratiques,  a pour  corollaire  l’abaissement  du  niveau  artistique. 
On  travaille  pour  gagner  le  grade  au-dessus  de  celui  qu'on  a,  mais 
on  ne  travaille  pas  pour  travailler,  ni  parce  que  l’on  a quelque  chose 
à dire. 

Voit-on  Michel-Ange  candidat  à une  deuxième  médaille,  l’élève 
Phidias  recalé  au  concours  de  Rome,  Giotto  faisant  des  visites  acadé- 
miques, Albert  Durer  sollicitant  une  commande  officielle  et  Pierre 
Puget  un  prix  de  l’Institut  ? 

Qu'à  un  médecin  ou  un  pharmacien  qui,  plus  tard,  tiendront  entre 
leurs  mains  la  vie  de  leurs  concitoyens;  qu'à  un  notaire  ou  un  avoué 
qui  auront  la  responsabilité  de  leur  fortune  ; qu’à  un  mécanicien  d'usine, 
à un  professeur  de  latin,  à un  cocher  de  fiacre,  on  demande  des  certi- 
ficats d'aptitude,  c’est  non  seulement  le  droit,  mais  le  devoir  strict  et 
impérieux  de  la  société. 

Mais  que  le  public,  pour  savoir  si  un  peintre,  un  sculpteur,  un 
architecte  ou  un  graveur,  ont  ou  non  du  talent,  demande  le  nombre  de 
leurs  médailles  et  la  couleur  de  leur  ruban,  c’est  de  l’aberration  mentale. 

Et  la  fameuse  mention  mise  sur  le  cadre  ou  le  socle  : « Horsconcours  » 
ou  « Médaillé  antérieurement  »,  fait  du  soi  disant  artiste  un  industriel 
vantant  son  marbre  ou  sa  couleur  auprès  du  client  comme  il  vanterait 
un  chocolat  ou  un  cirage. 

L'art  français  ne  fait  d’ailleurs  qu’en  mourir  : c’est  bien  simple. 
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RESTAURATIONS,  RESTITUTIONS 


La  langue  française  est  riche 
de  mots  si  proches  les  uns  des 
autres  que  les  confusions  parfois 
sont  aisées  : ainsi  en  est-il  pour 
les  deux  termes  qui  servent  de 
titre  à ces  quelques  lignes. 

Maintes  fois  déjà  nous  avons 
dit  notre  horreur  pour  les  mal- 
faisantes restaurations , notre 
goût  pour  les  utiles  restitutions 
scientifiques. 

Une  fois  encore  nous  le 
venons  répéter,  le  hasard  des 
événements  nous  permettant  un  instructif  rapprochement  : d’une  part 
nous  publions,  l’ajoutant  à celles  de  Rodin,  de  Carrière,  d'autres 
encore,  une  éloquente  protestation  de  notre  collaborateur  El ie  Faure, 
que  d'aucuns  jugeront  dogmatiquement  de  pur  sentiment,  alors  qu’elle 
est  fortement  naturiste  et  humaine;  d'autre  part,  nous  jugeons  essentiel 
de  donner  à nos  lecteurs  l'idée  fort  ingénieuse  et  savante  que  l'archi- 
tecte Jean  Hulot  s’est  faite  de  la  Sélinonte  antique.  Nous  voulons  mon- 
trer une  fois  de  plus  que  notre  parfait  éclectisme  fait  de  cette  revue  une 
tribune  où  se  peuvent  exposer  librement  les  études  utiles  à la  cause 
esthétique,  et  ajoutant  au  dernier  travail  d’autres  études  sur  Sélinonte, 
nous  attestons  que  les  intérêts  de  l’art  et  ceux  de  la  science  requièrent 
notre  attention  avec  une  pareille  équité  et  une  égale  ampleur. 


O.  Théatès. 
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Notre  collaborateur  Élie  Faure  vient  de  publier  un  important  ouvrage  de  doctrine 
esthétique  (Formes  et  Forces)  dont  il  sied  de  citer  plutôt  quelque  page  que  d'analyser  le 
contenu  en  un  bref  compte  rendu  : deux  passages  nous  ont  paru  particulièrement  signi- 
ficatifs et  requérant  notre  attention.  Contre  la  restauration  à outrance , si  malheureu- 
sement chère  à notre  époque , Elie  Faure  dresse  les  lois  inéluctables  de  la  Nature  et 
ardemment  combat  pour  le  respect  absolu  de  la  Vie.  Ces  deux  passages,  qui  soulèveront 
des  discussions  et  qui  seront  même  peut-être  appelés  paradoxaux,  nous  ont  paru  essen- 
tiels à ajouter  aux  pages  déjà  réunies  par  nous  sur  ce  si  grave,  si  discuté  et  si  important 
sujet.  — N.  D.  L.  R. 


I 

LES  RUINES 

Il  faut  laisser  mourir  les  ruines. 

Les  ruines  sont  des  idées  pétrifiées.  Or,  l'idée 
n'est  pas  seulement  une  forme  dans  la  durée  des 
sociétés;  comme  la  cellule  dans  la  durée  des  orga- 
nismes, elle  est  aussi  un  mouvement.  S'attacher  aux 
ruines,  c’est  refuser  de  se  soumettre  au  rythme  de  la 
vie,  c'est  se  révolter  contre  soi-même.  L'amour  de 
symbolisme  navrant.  Il  est  le  culte  de  l’Immobilité. 

Quelle  que  soit  la  ruine,  il  faut  la  laisser  disparaître  avec  calme. 
Elle  s’en  ira  d'ailleurs  d'autant  moins  vite  que  son  enseignement  social 
sera  plus  décisif  et  qu’elle  aura  représenté,  dans  la  vie  des  tribus 
humaines,  une  minute  plus  consciente. 

Le  monde  connaît  deux  temples  essentiels.  Le  plus  proche  de  nous 
raconte  une  crise  d’espérance  mystique  à l'heure  où  l'homme  demandait 
qu’on  lui  broyât  la  chair  pour  qu’il  lui  fût  permis  de  regarder  sa  propre 
aurore  se  levant  dans  sa  propre  mort.  C'est  lui  surtout  qu'exalta  la 
fièvre  lyrique  du  romantisme  et  que  le  culte  des  traditions  déviées  veut 
sauver  de  la  mort.  Pourtant  il  s’eft'rite  et  tombe,  malgré  l’ofi'rande, 
malgré  la  prière,  malgré  le  vandalisme  architectural.  De  tout  ce  qui 
représente  en  lui  l’élan  vers  les  paradis  extérieurs,  ce  qui  résiste,  ce  sont 
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les  voûtes,  ce  sont  les  béquilles  géantes  que  lui  reprochait  Michelet, 
tout  ce  qui  rive  au  sol  l’aveugle  montée  du  rêve.  Chaque  jour  les  vents 
et  les  pluies  en  détachent  un  fragment,  les  eaux  infiltrées  en  désagrègent 
les  assises.  Tout  ce  qui  tient  à l'irréel  s’en  ira  avec  le  miracle,  avec  le 
respect  de  la  mort,  avec  le  mépris  de  la  vie.  Le  temps,  d'accord  avec  la 
logique  des  choses,  n’en  respectera  un  peu  plus  longtemps  que  le  détail 
où  s’affirme  une  vie  directe,  statues  charmantes,  fleurs  et  fruits  et  feuilles 
sculptées,  grouillement  profond  des  formes  organiques,  pierres  taillées 
avec  le  cœur.  Nous  pourrons  recueillir  pieusement  ce  qu'il  en  laissera 
debout. 

Les  hommes  se  sont  acharnés  à détruire  l’autre  temple.  Mais  il  était 
d’une  raison  trop  haute  pour  que  le  flot  sentimental  qui  balaya  le  monde, 
pût  l'ébranler.  Souillé  par  le  chrétien,  bombardé  par  le  Vénitien,  mutilé 
par  l’Anglais,  par  le  Français,  le  Parthénon  reste  debout  sous  la  caresse 
du  soleil  qui  le  brunit  comme  une  grappe,  et  la  lumière  de  ses  colonnes 
toujours  jeunes  sous  leur  écorce  déchirée  n’a  pas  cessé  de  se  mêler  à la 
lumière  universelle. 

La  Grèce.  Sous  la  clarté  dure,  elle  s’étendait  nue,  dans  la  mer 
bleue.  Sur  ses  caps  qui  fendaient  les  eaux  comme  des  proues,  sur  ses 
monts  aux  lignes  simples,  des  édifices  s’élevaient  qui  semblaient  con- 
tinuer la  terre  et  porter  à l'espace  ami  l’hymne  qu'elle  chantait.  Ils 
n'étaient  pas,  comme  les  autres,  des  végétations  monstrueuses  taillées, 
torturées,  tordues  par  des  mains  fébriles,  ils  acceptaient  et  reflétaient 
la  loi  du  monde,  la  régularité  des  jours  et  des  nuits,  la  simplicité  des 
arbres,  la  transparence  des  eaux.  Ils  étaient  faits  pour  vivre  aussi  long- 
temps que  la  montagne  et  la  source  et  la  forêt.  Si  les  hommes  ne 
s’étaient  pas  ingéniés  à les  briser,  ils  eussent  tous  duré,  témoins  muets 
de  leur  mère,  jusqu’au  jour  même  où  la  raison  les  aurait  reconquis. 
Selon  un  mot  tout  à fait  admirable  que  j'ai  entendu  dire  à Eugène 
Carrière,  « ce  sont  des  ruines  d'avant-garde  ». 

Pourtant,  ce  sont  des  ruines.  Il  faut  les  abandonner  à leur  destin, 
comme  les  autres.  Ceux  qui  veulent  relever  les  temples  ne  les  com- 
prennent pas  plus  que  ceux  qui  les  ont  abattus.  C'est  insulter  la  raison 
que  de  rebâtir  la  cathédrale;  c'est  l'insulter  plus  gravement  que  de 
rebâtir  le  Parthénon.  On  ne  peut  revivre  que  par  détails  un  grand  sen- 
timent confus  dont  quelques  lueurs  tremblent  toujours  au  fond  des 
hommes;  il  n'est  pas  possible  de  raccommoder  toute  une  philosophie 
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qui  fut  l'expression  d'un  monde  équilibré  et  dont  nous  ne  pouvons 
embrasser  l’ensemble.  Quand  on  touche  au  rêve,  on  le  diminue;  on  ne 
touche  à la  vérité  que  pour  la  mutiler  ou  la  travestir.  Quand  nous 
aurons  l’âme  des  temples,  c’est  d’autres  temples  que  nous  élèverons. 

Il  faut  laisser  mourir  la  ruine.  La  ruine  doit  se  transformer  avec  le 
sol.  Elle  doit  subir  la  poussée  de  l'arbre,  si  l’arbre  croît,  et  l'affaissement 
de  la  colline,  si  la  colline  est  ébranlée.  Le  caillou,  la  racine,  la  feuille 
morte,  la  chair  des  fleurs  apportée  par  le  vent,  tout  cela  doit  se  mêler  à 
la  pierre  sortie  de  la  communion  de  l'homme  avec  la  substance  du 
monde.  Le  fétichisme  de  la  ruine  vient  de  la  conception  de  l’art  qui 
sépare  l'art  de  la  vie.  Maintenir  une  ruine  est  un  outrage  à la  vie 
débordante  qui  l’entoure,  qui  la  ronge  et  l’effrite,  qui  la  submerge  de 
sa  marée  lente.  La  croissance  de  l’herbe  et  le  travail  du  feu  souterrain, 
la  marche  du  glacier,  la  pesée  du  soleil  sur  la  terre  dégradée  et  la  persis- 
tance de  la  goutte  d’eau  à creuser  sa  route,  sont  des  phénomènes  égaux 
en  force  et  en  beauté  à l’édification  des  plus  glorieuses  architectures. 

Laissons  mourir  toutes  les  ruines  de  la  mort  des  hommes,  des 
bêtes,  des  plantes,  de  la  mort  de  tout  ce  qui  vit,  de  la  mort  qui  vit  et 
qui  crée. 

Laissons  les  ruines  reformer  de  la  vie,  s’unir  à la  matière  géné- 
rale, aux  éléments  irrésistibles. 

Laissons  les  ruines  dormir  avec  la  nuit  et  s'éveiller  avec  le  jour, 
se  couvrir  de  fleurs  en  été,  se  couvrir  de  neige  en  hiver. 

Laissons  les  statues  et  les  temples  se  dresser  sur  le  monde  avec  la 
jeunesse  des  hommes,  se  courber  en  même  temps  qu’eux  et  mourir  de 
leur  mort. 

Laissons  se  mêler  dans  le  sol  les  pierres  et  les  ossements.  D’autres 
statues  et  d’autres  temples  sortiront  de  la  poussière  fécondée,  qui  diront 
pour  la  seule  durée  des  générations  capables  de  s’y  reconnaître,  l'idée 
que  les  hommes  se  firent  de  la  vie  et  de  l univers  pendant  un  court 
moment  de  leur  passage  sur  la  terre. 

II 

VANDALISME  CONSERVATEUR 

Sous  les  bois,  sous  les  sillons  et  les  prairies,  dans  la  fermentation 
obscure  des  organismes  invisibles,  parmi  les  racines  extrêmes  qui  les 
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pressent  comme  des  doigts,  dorment  des  débris  que  pénètre  l’humidité 
du  sol,  et  qui  laissent  sa  vie  permanente  absorber  leur  mort  passagère 
pour  en  refaire  de  la  vie. 

Parfois  la  charrue  effondre  la  croûte  séculaire  et  les  amène  à la 
surface.  Et  d'abord,  tout  habillés  d'un  humus  où  pullulent  les  radicelles 
et  les  insectes  souterrains,  exhalant  toujours  cette  même  odeur  vigou- 
reuse qui  est  celle  de  la  vie  sourde  des  profondeurs,  rien  ne  peut  les 
différencier.  Tronc  d’arbre  bu  par  le  sol,  squelette  brisé,  borne  engloutie, 
morceau  de  silex  ou  de  fer  ayant  servi  à l'industrie  humaine,  poterie, 
motte  de  houille,  statue  mutilée,  c’est  la  même  masse  confuse  qu’envahit 
la  masse  environnante  et  qui  mêlera  sa  substance  à la  sienne  pour 
refleurir. 

Ce  sont  des  traces  de  vie  ancienne.  Rien  de  plus  émouvant  pour 
l'homme  que  de  les  découvrir.  Rien  aussi  de  plus  consolant,  car  elles  lui 
apprennent  qu’en  s’épaississant,  l’écorce  de  la  terre  recouvre  des  vestiges 
d’êtres  de  plus  en  plus  nombreux  et  plus  profondément  enfouis,  et  que 
les  racines  des  existences  futures  plongeront  dans  les  cadavres  de  nos 
corps  et  de  nos  idées,  des  plantes  dont  les  fruits  nous  ont  nourri,  des 
arbres  qui  nous  abritèrent,  des  pierres  où  nous  ciselions  notre  explica- 
tion du  monde. 

Débarrassés  de  la  terre  qui  les  réchauffa  de  sa  tendresse,  les  vieux 
marbres  et  les  vieux  os  revêtent  la  même  couleur  chaleureuse,  la  couleur 
de  la  chair  arrosée  de  sang.  Et,  pour  la  main  vivante,  la  pierre  et  le 
squelette  ont  la  même  tiédeur  et  la  même  caresse.  La  vie  passée,  la  vie 
actuelle,  tressaillent  à s'épouser  de  l’ivresse  courte  et  profonde  de  deux 
désirs  qui  se  rencontrent. 

Forme  artificielle,  forme  naturelle?  Silhouette  d’un  pas  ou  d’un 
corps  sur  la  glaise  figée,  morceau  de  pierre  sculptée,  débris  d’un  crâne 
ou  d'une  vertèbre?  Qu’importe.  C’est  une  trace  de  vie.  La  forme  s'est 
dissoute  en  partie,  mais  ce  qui  subsiste  d'elle  encore  suffit  pour  nous  dire 
qu'elle  vécut,  et  tout  homme  qui  vit  entre  en  communion  avec  elle. 

L’humanité  et  toute  son  action  est  le  fruit  d'un  printemps  terrestre. 
Voilà  ce  que  nous  dit  l'identification  des  formes  naturelles  et  des  formes 
d'industrie  sociale  dans  les  entrailles  du  sol.  Tous  les  dogmes  s’effondrent 
en  présence  de  cette  vie,  de  cette  mort  qui  ne  se  séparent  jamais  et  font 
une  même  poussière  des  hommes  et  des  bêtes,  des  plantes  et  des  arbres 
endormis. 
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Qu'est-ce  que  l'œuvre  d’art, sinon  une  empreinte  mentale?  Pourquoi 
différencier  l’empreinte  d’un  pied  de  l'empreinte  d'un  cerveau?  La  terre 
les  rend  identiques.  Notre  émotion  n’est  rien,  notre  admirable  faculté 
de  raisonner  et  de  créer  n'est  rien,  hors  de  cette  puissante,  de  cette  mobile 
matière  dont  elles  subissent  le  sort  consolant,  la  vie,  la  mort,  l’évolution, 
la  résurrection  sous  d’autres  formes.  Elle  nous  apprend  à nous  résigner 
aux  séparations  nécessaires,  elle  nous  apprend  à regarder  au-delà  de 
nous-mêmes  son  impérisable  jeunesse. 

Il  nous  faut  oublier  les  fragments  qu'absorba  la  nature  et  recueillir 
avec  reconnaissance  ceux  qu'elle  respecta.  D'ailleurs,  les  statues  ense- 
velies ne  subissent-elles  pas  le  sort  des  édifices  écroulés?  Les  marbres 
retrouvés  dans  le  sol  sont  toujours  d'admirables  choses.  On  dirait  que 
la  nature  se  hâte  de  détruire  les  plus  faibles  et  qu'elles  ne  laissent  pas 
plus  de  trace  dans  les  assises  du  sol  que  les  ferments  morbides  dans  un 
organisme  sain.  C'est  pour  cela  qu'il  faut  laisser  sans  regret  bien  des 
vieilles  statues  vivre  de  la  vie  de  la  terre  et  évoluer  avec  elle  comme  les 
cadavres  qu'elle  prend,  et  quand  elle  ne  nous  en  rend  que  des  débris,  ne 
pas  troubler  de  plaintes  niaises  sur  la  fragilité  des  œuvres  humaines  la 
joie  grave  qu'elle  nous  donne.  Pourquoi  ne  pas  cueillir  ses  fruits  tels 
qu'elle  nous  les  offre  ? 

Le  vandalisme  des  restaurateurs  de  statues  dépasse  l’inconoclastie 
en  infâmie  et  en  sottise.  11  est  plus  grave  de  déguiser  la  vie  que  de  la 
supprimer.  Supprimée,  elle  refleurit  autre  part.  Travestie,  elle  pervertit 
des  générations  sans  défense.  Si  les  squelettes  d'animaux  reconstitués 
dans  les  muséums  perdent  la  puissance  d'émouvoir  directe  du  fragment 
isolé,  celui  qui  les  relève  peut  invoquer,  au  moins,  l'auguste  prétexte 
scientifique.  Mais  rien  ne  peut  excuser  l’outrage  qu'archéologues  et 
sculpteurs  officiels  infligent  aux  marbres  brisés. 

Il  y en  a partout,  de  ces  fragments  déshonorés,  en  Grèce,  en  Italie, 
mais  surtout  au  Louvre.  Là,  de  toutes  parts,  la  matière  pétrifiée  étouffe 
la  matière  vivante.  On  y voit  des  statues  dont  le  torse  émouvant  se 
somme  d'une  tête  plus  neuve  ou  parfois  conçue  et  sculptée  à une  époque 
antérieure  et  sur  lesquelles  un  professeur  d'art  quelconque  vint  déverser 
son  pédantisme,  les  agrémentant  aussi  de  jambes  et  de  bras  savamment 
reconstitués.  Je  sais  une  Vénus  accroupie  que  son  raccommodeur  a faite 
tragique  à voir  : les  membres  neufs,  comme  des  appareils  orthopédiques, 
glacent,  torturent,  paralysent  la  vie  radieuse  qui  palpite  dans  les  frag- 
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ments  mutilés.  Des  malheureux,  devant  ces  torses  magnifiques,  blonds, 
mouvants,  sensuels  et  sur  toute  la  surface  desquels  la  communion  ardente 
du  statuaire  et  de  la  matière  fit  courir  des  tressaillements,  n’ont  pas 
l’ivresse  de  l'artiste  devant  une  manifestation  vitale  nouvelle,  mais  la 
préoccupation  de  l’élève  à écrire  un  devoir  sans  faute.  Ils  substituent 
une  conception  dogmatique  de  l'art  à une  conception  humaine  de  la  vie. 
Où  vivait  une  sensation,  ils  fixent  une  formule. 

Ceux-là  sont  des  prêtres  du  temple  et  presque  tous  les  hommes 
voient  en  eux  l'ombre  de  la  Beauté  sur  la  terre.  Or,  chaque  jour,  dans 
les  tribunaux,  des  citoyens  qui  les  vénèrent  punissent,  au  nom  de  la  loi, 
les  attentats  contre  la  vie. 

Elie  Faure. 
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ESSAI  DE  RECONSTITUTION  D’UNE  CITÉ  ANTIQUE 


SÉLINONTE 

COLONIE  DORIENNE  EN  SICILE 

A LA  FIN  DU  Ve  SIÈCLE  AV.  J.-C. 


L’architecte  Jean  Hulot , ancien  pensionnaire  de  l'Académie  de  France  à Rome , 
attaché  aux  bureaux  de  l'architecte  du  Louvre , vient  d’obtenir  au  Salon  des  Artistes 
Français  la  médaille  d’honneur  avec  une  fort  importante  restitution  de  Sélinonte  ; 
nous  sommes  heureux  de  la  publier  ici , ainsi  que  nous  avons  fait  antérieurement  pour 
des  travaux  similaires  de  MM.  Patouillard  et  Chifflot,  avec  des  photographies  com- 
muniquées par  notre  confrère  l’Architecture.  — N.  D.  L.  D. 

Entreprendre  la  restitution  d'une  ville  grecque 
avec  tous  ses  édifices  religieux,  civils  et  parti- 
culiers, faire  revivre  par  l’architecture  toute  une 
civilisation  disparue,  c’est  là  une  ambition  qui 
peut  sembler  téméraire.  Je  n’aurais  pas  osé  entre- 
prendre cette  tâche  si  des  fouilles  récentes,  faites 
surtout  en  Grèce  et  en  Asie-Mineure,  n’avaient 
jeté  un  jour  tout  nouveau  sur  cette  époque  de  l’art. 

Jusqu'à  ces  derniers  temps,  on  ne  connaissait  que  peu  de  chose  sur 
l’architecture  civile  et  l'habitation  chez  les  Grecs. 

Les  fouilles  de  Théra,  de  Priène  et  celles  de  Délos,  qui  se  pour- 
suivent actuellement,  ont  remis  au  jour  des  agoras,  des  gymnases,  des 
habitations,  des  magasins,  etc. 

C’est  à la  suite  d'une  visite  des  grandes  villes  antiques  de  Sicile  et 
d'un  voyage  en  Grèce  et  en  Asie-Mineure  que,  fixant  mon  choix  sur 
Sélinonte,  je  résolus  de  reconstituer,  à l’aide  des  ruines  existantes  et  des 
documents  par  moi  rassemblés,  une  ville  grecque  complète,  une  ville 
maritime  avec  sa  citadelle,  ses  ports,  ses  temples,  ses  nécropoles,  etc. 


UN  TEMPLE  DE  SELINONTE 

Restitution  de  M.  Jean  Hulot. 


* 


* 
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Ce  travail  doit  donc  être  considéré  plus  comme  une  reconstitution 
que  comme  une  restauration  pure. 

Tout  ce  que  j’ai  pu  restaurer  d’après  les  débris  existants  l’a  été 
aussi  exactement  que  possible;  tout  ce  qui  a été  reconstitué  par  hypo- 
thèse, comme  les  habitations,  l’agora,  les  palestres,  le  gymnase,  le 
théâtre,  le  port  avec  les  magasins,  etc.,  a été  reconstitué  par  analogie 
avec  des  villes  de  Sicile,  de  Grèce  ou  d'Asie-Mineure  et  en  tenant 
compte  de  la  topographie  des  lieux  et  des  coutumes  antiques. 


HISTORIQUE 

On  fait  généralement  remonter  la  fondation  de  Sélinonte  à 628 
avant  Jésus-Christ.  Des  Doriens  de  Mégara-Hyblaea  (Sicile),  sous  la 
conduite  de  Pammilus,  vinrent  débarquer  sur  la  côte  sud  de  la  Sicile  et, 
choisissant  une  éminence  près  de  l’embouchure  d’un  petit  fleuve,  y 
établirent  leur  citadelle. 

La  colonie  rapidement  prospéra  et  devint  une  grande  ville,  la 
troisième  comme  importance,  dans  toute  la  Sicile.  Jusqu’à  410,  elle 
jouit  d’une  grande  prospérité,  et  les  ruines  de  ses  temples  qui,  pour  la 
plupart,  sont  de  cette  époque,  en  attestent  la  richesse. 

A cette  époque  (410-409),  elle  eut  des  démêlés  avec  Ségeste,  et  eut 
d’abord  l’avantage,  mais  celle-ci  demanda  du  secours  à Carthage. 

En  409,  Hannibal  Giscon  débarqua  en  Sicile  avec  une  flotte  consi- 
dérable et  une  immense  armée,  et  vint  assiéger  Sélinonte.  Diodore  de 
Sicile  raconte  en  détail  ce  siège  mémorable  qui  dura  neuf  jours;  les 
habitants,  inférieurs  en  nombre,  durent  se  rendre  et  furent  tous  mas- 
sacrés ; la  ville  fut  pillée  et  incendiée. 

Sélinonte  ne  se  releva  jamais  complètement  et  resta  tributaire  de 
Carthage.  En  408,  Hermocrate,  exilé  de  Syracuse,  y ramène  des  habi- 
tants et  fait  d’importants  travaux  de  fortification.  Sélinonte  dut  alors  se 
relever,  sans  atteindre  cependant  son  ancienne  splendeur. 

Elle  passa  alors  successivement  de  la  domination  de  Carthage  à 
celle  de  Syracuse. 

Enfin,  en  249,  elle  est  de  nouveau  saccagée  par  les  Carthaginois  qui 
transportent  les  habitants  à Lylibée;  là  se  termine  l’histoire  de  cette 
ville  célèbre. 
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TOPOGRAPHIE  GÉNÉRALE  DE  LA  VILLE 

ET  DE  SES  ABORDS 

L’emplacement  qu’occupait  Sélinonte  sur  la  côte  sud  de  la  Sicile 
forme  un  promontoire  élevé  d'une  trentaine  de  mètres  au-dessus  de  la 
mer  et  resserré  entre  deux  vallées  ; dans  celle  de  l’ouest  coule  le  torrent 
Modione,  l’antique  fleuve  Selinus  ; la  vallée  de  l’est  porte  le  nom  de 
Gorgo  Cottone. 

La  situation  basse  de  ces  deux  vallées  aujourd’hui  ensablées  et  des 
débris  de  murailles  se  dirigeant  vers  la  mer,  que  l'on  a considérés 
comme  les  restes  de  murs,  de  digues  ou  de  quais,  font  croire  avec  juste 
raison  que  dans  l’antiquité  ces  vallées  étaient  des  ports;  il  est  de  toute 
évidence  que  les  Mégariens,  fondateurs  de  Sélinonte,  ne  se  seraient  pas 
établis  à cette  place,  s’ils  n'y  avaient  trouvé  quelque  petite  baie  suffi- 
samment abritée  des  vents  du  large,  leur  fournissant  un  ancrage  sûr 
pour  leurs  navires.  Or,  la  vallée  du  Gorgo  Cottone  répond  en  tous  points 
à cette  nécessité;  elle  devait,  avant  l'ensablement,  former  une  baie 
longue  de  400  à 5oo  mètres,  large  de  200  mètres  à son  entrée  et  abritée 
des  vents  par  les  collines  qui  la  dominent  de  trois  côtés. 

C’est  donc  là,  comme  tout  semble  le  prouver,  qu’était  le  port  de 
Sélinonte. 

Les  ruines  de  la  ville  antique,  parvenues  jusqu'à  nous,  forment 
deux  grands  groupes  principaux  : 

i°  L'acropole  ou  citadelle  qui  occupe  le  sommet  du  promontoire, 
dans  sa  partie  sud,  dominant  la  mer  et  les  deux  vallées. 

20  Les  grands  temples  dont  les  ruines  occupent  le  sommet  du 
plateau  à l’est  du  Gorgo  Cottone,  à 40  mètres  au-dessus  de  la  mer. 

L'acropole,  qui  est  le  plus  ancien  quartier  de  la  ville,  resta  le  centre 
principal  le  plus  riche  et  le  mieux  défendu,  mais  son  peu  d’étendue 
obligea  les  habitants  à s'établir  sur  la  colline  lui  faisant  suite  au  nord 
et  dans  les  faubourgs  descendant  à l'ouest  vers  le  Selinus,  et  à l'est  vers 
le  port. 

Le  faubourg  de  l’est  dut  être  beaucoup  plus  étendu  que  celui  de 
l’ouest  à cause  du  trafic  du  port  et  aussi  parce  que  les  rives  du  Selinus 
furent  en  tout  temps  malsaines;  les  fièvres  de  malaria  sévissaient  déjà 
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dans  l’antiquité  et  l’on  sait  qu’Empédocle  fit  d’importants  travaux 
d’assainissement,  ce  qui  lui  valut  la  reconnaissance  des  habitants  qui 
lui  dédièrent  un  temple. 

L’ensemble  de  ces  faubourgs  dut  être  entouré  de  murs  de  défense; 
il  n’en  reste  que  quelques  traces.  Les  Carthaginois  les  détruisirent  com- 
plètement en  40g  et  peut-être  Hermocrate  ne  releva-t-il  que  ceux  de 
l'acropole. 

Cependant,  le  plateau  au  nord  de  l'acropole  a une  forme  nettement 
définie,  principalement  dans  ses  parties  est  et  ouest;  là  le  rocher  forme 
un  escarpement  naturel,  où  l’on  voit  encore,  taillés  dans  la  roche,  les 
passages  des  anciennes  portes. 

Les  murs  d'enceinte  devaient  suivre  le  contour  de  ces  escarpements, 
qui  forment  déjà  une  défense  naturelle. 

Au  sommet  du  plateau  se  voient  encore,  à fleur  du  sol,  des  traces 
de  fondations  taillées  dans  le  rocher,  ainsi  que  plusieurs  puits  antiques. 

Plus  au  nord  encore,  sur  une  colline  faisant  suite  à celle  sur 
laquelle  s’élevait  la  ville,  s’étend  une  grande  nécropole,  sur  une  longueur 
de  900  mètres.  Deux  groupes  de  tombeaux  ont  été  retrouvés. 

Au  delà  du  Selinus,  à l’ouest,  on  a retrouvé,  il  y a peu  de  temps, 
une  petite  enceinte  avec  des  propylées  du  vc  siècle,  un  grand  autel  et  une 
cella  très  archaïque,  qui  serait,  d’après  Puchstein  et  Ivoldewey,  le  plus 
ancien  monument  de  Sélinonte.  Cette  enceinte,  dédiée  à Déméter, 
indique  le  commencement  d’une  seconde  nécropole  s’étendant  vers 
l’ouest,  dans  la  contrée  dite  Manicalunga;  on  y a retrouvé,  à l’extrémité 
ouest,  tout  un  groupe  de  tombeaux. 

Quant  au  plateau  est,  au  sommet  duquel  s’élevaient  les  grands 
temples,  les  avis  sont  partagés  ; certains  archéologues  croient  qu’il  y 
avait  là  un  grand  quartier  habité  ; d'autres,  au  contraire,  y voient  une 
enceinte  sacrée,  isolée  hors  de  la  ville.  C’est  l'avis  des  savants  allemands 
Puchstein  et  Koldewey,  et  c’est  à cette  dernière  opinion  que  je  me 
suis  rangé.  L’examen  des  lieux  semble  en  tous  points  donner  raison  à 
cette  hypothèse  ; sur  le  plateau,  dans  le  voisinage  des  temples,  aucun 
vestige  de  constructions  n’a  été  retrouvé,  quoique  la  couche  de  terre 
recouvrant  le  rocher  soit  très  faible. 

Il  y a donc  tout  lieu  de  croire  que  les  temples  étaient  en  dehors  de 
l’enceinte  de  la  ville,  et  que  cette  éminence  était  consacrée  aux  dieux. 
Le  lait  est  fréquent  dans  l'antiquité  ; d'ailleurs,  le  plus  grand  des  temples 
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est  consacré  à Apollon.  Sa  présence  à cette  place  s’explique  par  l’habitude 
qu’avaient  les  Grecs  d’élever  les  temples  à ce  dieu  sur  des  sites  élevés. 

Peut-être  y avait-il,  tout  au  plus,  quelques  habitations  bordant  le 
chemin  qui  conduisait  de  la  ville  aux  temples,  et,  sur  le  plateau,  des 
maisons  pour  les  prêtres  et  les  gardiens  des  temples. 

Plusieurs  puits  et  une  citerne  sont  encore  visibles  parmi  les  ruines, 
sur  le  plateau  où  s’élevait  Sélinonte,  mais  ils  ne  pouvaient  suffire  à l'appro- 
visionnement d'eaux  potables,  aussi  les  habitants  durent-ils  construire 
des  aqueducs,  dont  les  traces  ont  été  découvertes  en  différents  endroits. 

Entre  Castelvetrano  et  Partanna,  notamment  à l'endroit  appelé 
Bigini,  on  a retrouvé  un  réservoir  antique,  recevant  les  eaux  d'un 
aqueduc.  Cet  aqueduc,  taillé  dans  le  rocher,  que  l’on  a pu  suivre  sur 
une  longueur  de  plus  de  5oo  mètres  et  dont  d'autres  fragments  ont  été 
découverts  à l'endroit  appelé  Za  Sivera,  conduisait  les  eaux  des  sources 
de  Bigini  à Sélinonte. 

A Campobello,  à l’endroit  appelé  Rocca  di  Cusa,  on  voit  encore 
les  carrières  antiques  d'où  ont  été  extraits  les  matériaux  pour  les 
constructions  des  grands  temples.  On  y voit  encore  des  fûts  de  colonnes 
non  détachés  de  la  masse  et  d'autres  abandonnés  sur  la  route  de 
Sélinonte. 


RECONSTITUTION  D’ENSEMBLE 

J’ai  établi  le  plan  général  reconstitué  de  la  ville  antique,  en  cher- 
chant une  corrélation  entre  tous  ces  éléments  épars  et  en  rétablissant  le 
réseau  principal  des  rues,  qui,  des  centres  principaux,  devaient  conduire 
vers  les  portes  de  la  ville,  vers  les  grands  temples  et  vers  les  nécropoles. 

J’y  ai  fait  figurer  tous  les  édifices  indispensables  à la  vie  des  Grecs, 
que  devait  posséder  une  ville  de  quelque  importance  : le  gymnase,  la 
palestre,  le  théâtre,  édifices  nécessaires  pour  l’éducation  physique  et 
morale;  l'agora,  avec  ses  portiques,  servant  à la  fois  pour  la  vente  et 
pour  les  discussions  politiques  et  philosophiques;  le  bouleuterion,  pour 
les  réunions  du  sénat. 


L’ACROPOLE 


Cette  partie  de  la  ville  est  la  mieux  conservée,  et,  depuis  les  dernières 
fouilles,  faites  par  M.  Salinas,  directeur  des  antiquités  et  des  fouilles  de 
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Sicile,  qui  a remis  au  jour  les  grandes  rues,  certaines  parties  des  temples, 
plusieurs  portes  de  l’enceinte  et  tout  le  frond  nord  des  fortifications 
attribuées  à Hermocrate,  la  topographie  de  ce  quartier  est  devenue  très 
lisible. 

J’ai  relevé  sur  les  lieux  tout  l’ensemble  de  l'acropole,  et  sur  le  plan, 
état  actuel,  que  j'ai  établi,  figurent  toutes  les  constructions  jusqu'ici 
remises  à nu. 

L’enceinte  fortifiée  de  l'acropole  subsiste  dans  presque  toute  son 
étendue;  elle  ne  manque  que  vers  le  rivage,  où  les  éboulements  du 
rocher  ont  entraîné  la  muraille,  dont  les  matériaux  gisent  au  pied  de 
l’escarpement. 

Des  portes,  trois  sont  encore  visibles  : une  à l’ouest,  une  à l’angle 
nord-ouest  et  une  au  nord;  une  quatrième  existait  certainement  à l’est, 
mais  elle  n'a  pas  laissé  de  traces. 

Chacune  de  ces  portes  est  défendue  par  des  tours  ; d’autres  tours, 
qui  flanquaient  la  muraille  en  certains  points,  défendaient  probablement 
des  poternes  secondaires. 

Le  front  nord,  profondément  modifié  par  Hermocrate,  est  un 
ouvrage  militaire  savamment  conçu  et  unique  en  son  genre  dans  l’anti- 
quité grecque. 

Il  se  compose,  indépendamment  de  la  muraille  d’enceinte,  d’un 
ouvrage  avancé,  avec  tours  demi-cylindriques,  courtines  et  galeries, 
reliant  les  tours  et  couvrant  tout  le  front  nord,  de  l’angle  ouest  à l’angle 
est.  Au  pied  de  la  plus  grosse  tour  passe  un  chemin  en  tranchée  que 
franchissent  deux  petits  ponts  antiques. 

L’ensemble  de  l’ouvrage  avancé  forme  ce  qu’au  Moyen-Age  on 
nomme  une  barbacane,  et  il  est  facile  de  se  rendre  compte  de  l’analogie 
frappante  avec  les  travaux  de  ce  genre  au  Moyen-Age. 

Le  fort  d’Euryelos  à Syracuse,  qui  présente  avec  ces  travaux  d’Her- 
mocrate  certaines  analogies,  est  peut-être  le  seul  ouvrage  de  ce  genre 
pouvant  lui  être  comparé. 

A l’intérieur  de  l’enceinte  que  je  viens  de  décrire,  on  voit  encore 
aujourd'hui  des  rues,  dont  les  deux  plus  importantes  ont  été  fouillées 
dans  toute  leur  longueur;  les  ruines  considérables  de  quatre  grands 
temples  et  d’un  petit,  d’un  mégaron,  de  deux  grands  autels  à sacrifices; 
des  restes  d’édifices  non  identifiés,  et,  dans  les  quartiers  habités  non 
fouillés  encore,  des  ruines  d’habitations  en  grande  partie  helléniques, 
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amoncellement  de  matériaux  de  toutes  sortes,  enfouis  sous  une  épaisse 
couche  de  sable  et  envahis  par  la  végétation. 

La  partie  sud-est  de  l'acropole  a seule  été  fouillée  : les  temples 
ont  été  entièrement  déblayés,  ainsi  que  deux  grands  autels  et  un 
mégaron. 

Les  deux  grandes  rues  antiques  dont  je  viens  de  parler  sont  tracées 
rigoureusement  en  ligne  droite  et  perpendiculaires  Tune  à l’autre  : elles 
ont  9 mètres  de  largeur  et  aboutissent  à leurs  extrémités  aux  portes  de 
l'enceinte,  la  rue  N. -S.  à la  porte  nord  et  celle  E.-O.  à la  porte  ouest. 

Dans  la  grande  rue  N. -S.,  on  voit  les  amorces  de  rues  latérales 
plus  étroites,  4"'5o  environ,  perpendiculaires  à celle-ci  et  régulièrement 
espacées. 

Les  habitations  en  bordure  de  la  rue  E.-O.  sont  trop  ruinées  pour 
qu’on  puisse  se  rendre  compte  de  la  disposition  des  rues  secondaires  qui 
y aboutissaient,  mais  il  y a tout  lieu  de  croire  qu'un  réseau  semblable  de 
rues,  se  dirigeant  du  nord  au  sud,  coupait  à angle  droit  cette  grande  rue 
transversale,  car  l’une  d'elles,  voisine  des  temples  O et  A,  a laissé  des 
traces  et  figure  sur  le  plan  de  Cavallari. 

LES  TEMPLES 

Les  temples  de  Sélinonte  présentent  un  grand  intérêt  à la  fois 
archéologique  et  monumental  ; on  peut  y suivre  la  marche  progressive 
de  l’architecture  dorique  et  de  la  sculpture  depuis  le  commencement 
du  vic  siècle  jusqu’à  la  fin  du  ve. 

Aucun  des  temples  de  l'acropole  n’a  pu  jusqu'ici  être  identifié  d’une 
façon  certaine  ; on  en  est  toujours  aux  conjectures  et  on  les  désigne  par 
les  lettres  O,  A,  B,  C et  D.  Ils  sont  tous  orientés  de  l’est  à l'ouest. 

Le  plus  ancien  est  le  temple  C.  Il  est  de  style  archaïque  et  sa 
construction  remonte  au  vi®  siècle. 

La  construction  du  temple  Z)  a dû  suivre  de  près  celle  de  C ; quant 
aux  temples  O et  A,  ils  sont  du  vc  siècle,  c'est-à-dire  de  l'époque  clas- 
sique. 

Le  petit  temple  B , que  Hittorff  suppose  dédié  à Empédocle,  serait 
d’époque  encore  plus  récente. 

Parmi  les  particularités  que  présentent  les  temples  de  Sélinonte, 
l'une  d'elles  est  générale  et  s’étend  à tous;  je  veux  parler  de  l'existence 
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de  cette  salle  secrète,  trésor  ou  sanctuaire,  placée  au  fond  de  la  cella. 
Cela  semble  être  une  tradition  locale,  qui  s’est  perpétuée  malgré  les 
progrès  de  l'architecture,  car  les  temples  du  vc  siècle,  munis  d’un 
opisthodome,  comme  les  temples  A dans  l'acropole  et  E sur  la  colline 
est,  possèdent  aussi  l’adyton. 

Les  temples  A,  C et  D dans  l’acropole,  possèdent  le  leur;  on  ne 
peut  rien  affirmer  pour  O,  car  il  est  trop  ruiné,  mais  il  y a tout  lieu  de 
croire  qu’il  était  semblable  à A. 

LES  AUTELS 

On  trouve  à Sélinonte,  comme  à Agrigente  et  à Syracuse,  de  grands 
autels  pour  les  hécatombes  ; trois  ont  été  retrouvés,  l’un  devant  le 
mégaron  de  Déméter  à Gaggera,  les  autres  dans  l'acropole,  devant  le 
temple  D et  près  de  C,  en  bordure  de  la  grande  rue  E.-O. 

Ce  sont  de  longues  plates-formes  de  ibm5o,  i8m2o  et  25  mètres  de 
longueur,  élevées  sur  un  socle  et  précédées  d’un  emmarchement  sur 
toute  la  longueur  de  la  plate-forme. 

Il  est  probable  que  chaque  temple  devait  posséder,  en  avant  de  son 
front  principal,  un  autel  de  ce  genre  ; c’est  une  disposition  qui  semble 
résulter  d’une  coutume  spéciale  de  la  Sicile. 


RECONSTITUTION  DES  AUTRES  ÉDIFICES 

FIGURANT  DANS  LA  RESTAURATION  DE  l’aCROPOLE 

Me  rangeant  à l'opinion  de  Cavallari,  qui  croyait  que  l’agora  occu- 
pait l’espace  en  avant  et  au  nord  du  temple  Z>,  je  l'ai  reconstituée  sur 
cet  emplacement. 

Cet  espace,  en  bordure  de  la  grande  rue  N. -S.  et  de  l’une  des  rues 
transversales,  bien  au  centre  de  l'acropole,  semble  répondre  parfaitement 
à cette  destination  : il  serait  bordé,  du  côté  nord,  par  un  long  portique 
double  desservant  des  boutiques  et  des  magasins  de  vente  et  donnerait 
accès  au  bouleuterion  : disposition  analogue  à celle  de  Priène. 

Un  autre  portique  double,  orienté  du  nord  au  sud,  limiterait  l'agora 
à l'est,  permettant,  suivant  l’heure  du  jour,  de  s’abriter  sous  la  partie  du 
portique  la  mieux  préservée  du  soleil. 
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En  face  de  l’agora  et  du  temple  Z),  de  l'autre  côté  de  la  grande 
rue  N. -S.,  sont  la  palestre  et  une  petite  basilique. 

Pour  la  reconstitution  des  îlots  habités  et  des  maisons,  j'ai  adopté 
les  dispositions  qui  se  rencontrent  généralement  à Priène,  à Delos,  à 
Théra  où  l'on  trouve  souvent,  comme  à Pompéi,  l’atrium  ou  la  petite 
cour  intérieure  plus  ou  moins  développée,  avec  impluvium  et  citerne 
au-dessous. 

La  tour  du  phare  que  j’ai  reconstituée  au  sud  de  l'acropole,  près  du 
temple  O,  aurait  été  érigée  sur  des  substructions,  dont  les  restes  sub- 
sistent. J’ai  adopté  la  disposition  que  l’on  peut  voir  sur  certaines 
médailles  et  sur  les  bas-reliefs  antiques,  c’est-à-dire  une  superposition 
d’étages  successifs,  laissant  les  uns  sur  les  autres  une  retraite  plus  ou 
moins  forte  : sur  la  terrasse  supérieure  de  la  tour  serait  le  plate-forme 
circulaire  portant  le  foyer. 


COLLINE  EST 

LES  GRANDS  TEMPLES 

En  parlant  de  la  topographie  des  ruines  de  Sélinonte,  j’ai  déjà 
mentionné,  au  commencement  de  ce  mémoire,  les  trois  grands  temples 
dont  les  ruines  se  voient  sur  la  colline,  à l’est  du  Gorgo  Cottone. 

Aucun  vestige  d’habitation  ou  de  construction  quelconque  n’ayant 
été  trouvé  dans  le  voisinage  de  ces  temples,  je  me  suis  rangé  à l'opinion 
de  Puchstein  et  Koldewey,  qui  pensent  qu’ils  étaient  isolés  et  hors  des 
murs  de  la  ville  : ils  devaient  être  enfermés  dans  une  vaste  enceinte, 
consacrée  aux  dieux  et  objet  de  vénération  pour  toute  la  colonie. 

On  désigne  les  trois  grands  temples  par  les  lettres  Z\  F et  G : les 
temples  F et  G ont  pu  être  identifiés,  grâce  aux  inscriptions  retrouvées 
en  déblayant. 

Le  temple  E est  destiné  à Héra  et  le  temple  G à Apollon. 

Le  temple  Z’ est  le  plus  ancien  des  trois  et  à du  être  construit  après 
Cet  Z);  il  est  de  style  archaïque. 

Le  temple  G vient  après  F : il  est  aussi  de  style  archaïque,  mais  a 
subi  des  remaniements  en  cours  d’exécution  et  possède  certaines  parties, 
entre  autres  le  front  ouest,  du  vc  siècle. 

Le  temple  E est  du  ve  siècle  et  a dû  être  construit  vers  la  même 
époque  que  O et  A. 
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LES  PORTS 

Les  forces  navales  de  Sélinonte  devaient  être  considérables  ; elles 
figurent  en  troisième  ligne  après  celles  de  Syracuse  et  d'Agrigente. 

Son  territoire  s'étendait  depuis  la  pointe  où  se  trouve  aujourd’hui 
Porto-Palo  jusqu’au  delà  du  fleuve  Mazzaro  : on  peut  supposer  que 
plusieurs  anses  naturelles  furent  utilisées  comme  abri  pour  les  flottes 
de  la  colonie,  mais  il  reste  évident  que  le  port  principal  fut  cette  baie 
naturelle,  située  au  pied  du  flanc  est  de  l'acropole. 

Les  vents  qui  soufflent  avec  plus  de  violence  dans  ces  parages  sont 
les  vents  d’ouest  et  de  sud-ouest  (ponente)  : la  baie  en  question  se  trouve 
donc  abritée  naturellement  par  l’éminence  que  forme  l’acropole. 

Les  navires  grecs  étaient  très  légers  et  avaient  un  faible  tirant 
d'eau  : les  trirèmes  ne  dépassaient  pas  40  mètres  de  longueur  et 
6 mètres  de  largeur  et  pouvaient  flotter  facilement  dans  2 mètres  et 
même  im5o  de  fond. 

D'une  façon  générale,  les  Grecs  échouaient  leurs  navires  sur  des 
plages  en  pente  douce;  ils  ne  naviguaient  pas  dans  la  mauvaise  saison 
et  les  remisaient  dans  des  sortes  de  loges  ou  cales  groupées  sur  la  rive 
du  port,  où  ils  étaient  à l’abri  des  intempéries. 

On  voit  dans  beaucoup  de  ports  antiques  les  restes  de  ces  cales,  à 
Syracuse,  à Carthage,  à Athènes;  les  vestiges  qui  subsistent  permettent 
d’en  connaître  les  dispositions. 

Elles  étaient  constituées,  d’après  Beulé,  qui  a fouillé  le  port  de 
Carthage,  par  une  série  de  murs  parallèles,  espacés  d’environ  6 mètres 
et  dont  la  longueur  égalait  celle  des  navires,  c’est-à-dire  3o  à 40  mètres. 

Au-dessus  de  chaque  cale  était  ménagé  un  magasin  pour  les  agrès, 
et  un  grand  toit  commun  à tout  un  groupe  de  cales  les  abritait. 

Partant  de  ces  principes,  j’ai  reconstitué  le  port  de  Sélinonte,  en 
supposant  que  les  Grecs  ont  utilisé  la  baie,  qui,  par  sa  conformation, 
répondait  parfaitement  à leurs  besoins;  ils  auraient  simplement  construit 
ces  deux  murailles  parallèles  indiquées  par  Cavallari,  pour  empêcher 
l’ensablement  et  préservé  la  passe  par  une  digue. 

La  plage  permit  l'échouage  des  bateaux  de  commerce,  des  barques 
de  pêcheurs,  etc.,  et  les  magasins,  les  dépôts  et  les  cales  vinrent  s'établir 
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en  bordure  du  port,  au  bas  de  ce  quartier  commerçant,  dont  le  centre 
est  l'agora  marchande. 

La  nuit,  le  port  devait  être  fermé  par  une  chaîne,  des  feux  étaient 
allumés  à l’entrée  de  la  passe  et  le  grand  phare  situé  sur  l'acropole 
annonçait  au  loin,  aux  navires  au  large,  l’approche  de  la  grande  cité. 

Près  de  l’embouchure  du  Sélinus  et  sur  le  rivage  au  pied  du  flanc 
ouest  de  l'acropole,  on  voit  les  restes  de  murailles  qui  semblent  avoir 
appartenu  à une  digue  limitant  l'embouchure  du  fleuve  et  empêchant 
l’ensablement  : dans  l'antiquité,  cette  baie  formait  un  second  port,  moins 
important  et  moins  bien  abrité  que  l’autre,  il  devait  surtout  servir  de 
refuge  aux  petits  navires  et  aux  barques  de  pêcheurs. 

Sélinonte  est  un  exemple  de  ces  innombrables  colonies  que  les 
Grecs  fondèrent  sur  tout  le  littoral  méditerranéen,  véritables  petits  états 
indépendants,  dont  l’accroissement  fut  souvent  très  rapide  et  qui  fon- 
dèrent à leur  tour  d'autres  villes  : elle  nous  fait  voir  quel  esprit  les 
Grecs  apportaient  dans  le  choix  du  site,  l’utilisation  des  accidents  de 
terrain  et  le  parti  qu’ils  en  tiraient  pour  l’effet  de  leurs  monuments. 
L'emplacement  des  temples,  la  disposition  et  le  tracé  des  rues  démontrent 
que  ces  subtils  colons  n'ont  rien  laissé  au  hasard  et  que,  sans  renoncer 
à toute  fantaisie,  ils  ont  édifié  leur  ville  suivant  un  plan  pratique,  tout 
en  cherchant  un  effet  esthétique  et  monumental.  D'autre  part  les  travaux 
de  défense,  murailles  et  tours,  révèlent  une  entente  déjà  savante  de 
l'architecture  militaire. 

L’auteur  de  ce  travail  s’est  efforcé  de  faire  revivre  Sélinonte  telle 
qu’elle  devait  être  selon  lui  au  vc  siècle,  et  il  s’estimera  heureux  s'il  est 
parvenu  à donner  une  faible  idée  de  cette  belle  colonie  qui,  sans  égaler 
en  étendue  et  en  splendeur  sa  célèbre  voisine  Akragas,  fut  néanmoins 
une  des  perles  de  la  Sicile. 

Jean  Hulot. 
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Des  métopes  de  Sélinonte,  vues  à 
travers  la  trahison  des  gravures  incor- 
rectes, au  hasard  des  livres  feuilletés, 
j'avais  gardé  une  émotion  anxieuse,  un 
puissant  et  grave  sentiment  d'attente, 
comme  d'une  chose  supérieure,  de  mys- 
térieux chefs-d'œuvre  dressés  bien  haut 
au-dessus  d'une  humanité  disparue... 
J'attendais  de  ces  pierres  sculptées  à 
larges  coups  d'outil  une  révélation,  ce 
choc  sourd  que  les  très  grands  chefs- 
d'œuvre  vous  donnent  au  creux  de  la 
poitrine  lorsqu'on  les  aperçoit  pour  la 
première  fois.  Et  le  cœur,  par  avance,  me  battait  puissamment,  dans 
l'espérance  où  j’étais  de  les  aborder  bientôt  avec  un  sentiment  mélangé 
de  piété  ardente  et  d'un  peu  d'inquiétude. 

Aussi,  ce  samedi  de  janvier  finissant,  comme  au  tout  petit  jour  le 
paquebot  de  Naples  m'avait  débarqué  au  quai  de  Païenne,  vite,  le  gîte 
trouvé  pour  mon  séjour,  les  mains  libérées  de  bagages,  j’étais  parti,  rapi- 
dement orienté,  vers  le  musée.  Et  comme,  vu  l'heure  trop  matinale,  il 
était  encore  fermé,  peu  soucieux  d'errer  dans  les  rues  poussiéreuses, 
balayées  de  cet  âpre  vent  particulier  à l'antique  Panorme,  un  moment 
j'allai  me  réfugier  dans  l'éblouissement  magique  de  la  Chapelle  Palatine, 
et  m'élever  l’âme  dans  la  contemplation  avide  de  cette  pure  et  unique 
châsse  de  mosaïque. 

Mais  bientôt,  l'heure  enfin  sonnée,  je  courus  à nouveau  vers  le 
musée,  et  là,  après  quelques  salles  trop  hâtivement  traversées,  j'entrai 
enfin  en  une  pièce  fraîche,  calme,  mi-souterraine,  me  semble-t-il  en 
mon  souvenir,  ou  tout  au  moins  éclairée  d’un  jour  venant  un  peu  d'en 
haut,  une  pièce  solitaire  surtout,  et  je  les  vis... 
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Comme  je  l'avais  prévu,  le  choc  fut  rude,  impressionnant,  décon- 
certant aussi,  et,  après  un  moment  d’étourdissement,  je  m'assis  à contre- 
jour,  sur  un  banc  massif,  par  hasard  jeté  dans  un  coin,  et,  longuement, 
mon  carnet  à la  main,  j'analysai  ma  joie,  ma  profonde,  ma  vivifiante 
joie,  largement  ressentie  en  une  des  impressions  les  plus  concrètes,  les 
plus  complètes  aussi  que  j’aie  jamais  éprouvées. 

Non,  Pompéï,  avec  son  charme  exquis  de  ville  fantômale,  ni  l’Acro- 
pole d’Athènes,  avec  son  ardeur  extatique  de  grand  autel  de  marbre 
élancé  vers  le  ciel  comme  l’expansion  d’amour  divin  d’une  païenne 
cathédrale,  ne  m’ont  produit  aussi  puissant  bouleversement.  Et  non 
plus  la  sauvage  Grigenti,  avec  ses  ruines  farouches,  ni  le  surhumain 
panorama  de  Delphes,  ni  la  tristesse  infinie  d’Olympie  ne  m'ont  remué 
à ce  point.  Bien  que,  cependant,  les  uns  et  les  autres,  ces  noms  évoca- 
teurs soulèvent  en  moi  des  marées  de  souvenirs,  de  larges  souvenirs 
enthousiastes. 

Non,  pas  cette  impression-là.  Seules,  Pæstum  avec  ses  temples 
cyclopéens  qui  semblent  un  peu  des  forces  naturelles,  et  les  sculptures 
archaïques  de  la  même  Olympie,  ont  éveillé  en  moi  pareilles  émotions. 

L'archaïsme,  mot  pédant  en  la  science  sonore  de  ses  syllabes  dures 
à mâcher,  mot  caillouteux  comme  un  terme  de  la  rude  langue  armori- 
caine, mot  gros  de  sens  et  dont  les  commentaires  poncifs  et  solennels 
des  dictionnaires  et  des  grammaires  d'art  ne  diront  jamais  le  parfum 
grisant,  l'âcre  émanation,  la  rude  senteur  glorieuse.  L’archaïsme,  mot 
lyrique,  mot  de  bataille,  mot  d’épopée,  la  plus  belle  de  toutes,  l’épopée 
du  génie  humain  qui,  se  sentant  des  ailes  et  voulant  éperdument  voler 
au  large  ciel,  d'un  effort  effréné  se  jette  à l’assaut  de  la  matière  inerte  et 
la  violente  furieusement  avec  une  titanique  brutalité. 

Comme  l'a  dit  Rodin,  ce  n’est  pas  la  dimension  qui  est  grande, 
mais  bien  le  modelé.  Elles  sont  toutes  petites,  ces  métopes,  et,  en  réalité, 
elles  sont  géantes,  géantes  comme  elles  le  paraissent  sur  les  gravures  des 
livres.  Quatre-vingts  centimètres  peut-être,  pas  beaucoup  plus.  Et,  par 
un  étrange  mécanisme  de  l’œil,  ce  qui  frappait,  sur  ces  gravures,  avec 
l'apparence  colossale,  c’était  aussi  l'énormité  de  la  musculature;  ici,  les 
choses  sont  renversées  ; les  originaux  sont  petits,  menus  même,  mais 
pas  disproportionnés  du  tout.  Au  contraire,  bien  pris,  d’un  modelé  sûr, 
puissant,  mais  rationnel. 

Et  peut-être  ceci  tient-il  à ce  que,  par  un  habile  arrangement,  on 
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a eu  l'idée  d'apporter  ici  leur  cadre  réel,  l'entablement  massif  comme 
un  éperon  de  rochers  taillés  par  la  mer,  les  triglyphes.  Et,  sur  cette 
haute  falaise  compacte,  l’œil  s'arrête,  satisfait,  avec  une  sensation 
d'appui  solide,  de  force  sincère. 

Séparées,  isolées,  suivant  les  stupides  préceptes  qui  trop  souvent 
régissent  les  musées,  ces  sculptures  peut-être  paraîtraient  barbares.  Ici, 
telles  qu'elles  sont,  il  n'est  pas  un  homme  qui  ne  puisse  en  saisir  le  vrai 
langage  austère,  et  plus  fines  elles  paraîtraient  mièvres  et  molles. 

Le  ton  ajoute  à l'effet,  le  jaunâtre  ton  chaud  de  la  pierre  qui  atténue 
les  contours  et  donne  les  vrais  effets.  Tout  ce  que  les  gravures  accusent, 
font  saillir  lourdement,  ici  recule,  se  noie,  s'adoucit,  se  fond. 

Le  métier  est  singulièrement  adroit,  avec  des  proportions  justes  et 
harmonieuses,  sous  le  robuste  grossissement  général,  et  voici  que  par  la 
fenêtre,  doux,  insinuant,  très  tamisé,  un  rayon  de  soleil  est  passé  qui 
caresse  cet  ensemble,  le  velouté  de  sa  patine  onctueuse  et  brusquement 
y fait  étinceler  l'âme  divine,  la  vie. 

L’école  ? la  date  ? Eh  ! pour  l’instant  que  nous  importe  ; tant  de 
beauté  suffit. 

Dans  le  doux  enveloppement  de  ce  rayon,  les  deux  séries  de  métopes 
d'âge  différent  s’opposent  l'une  a l'autre  avec  un  singulier  raffinement. 
Oui,  l'Actéon  est  joli,  d'un  mouvement  sûr,  très  remarquable,  mais  la 
Junon  se  dévoilant  me  paraît  un  peu  froide  et  Encelade  tombe  assez 
gauchement  sous  le  fer  d’Athéna,  me  semble-t-il.  Est-ce  un  parti  pris 
de  mon  enthousiasme  pour  l’autre  série?  Il  se  pourrait  bien. 

C'est  qu’elle  est  formidable,  cette  vision-là;  elle  est  de  celles  qui 
tuent  tout  autour  d’elles;  ce  robuste  char,  vu  de  face,  avec  ses  quatre 
chevaux,  ne  va-il  pas  sortir  de  son  cadre  de  pierre  et  nous  courir  sus  ? 
Et  Hercule  est  bien  magnifique  dans  le  geste  aisé  avec  lequel,  par  un 
jeu  d'inhabituelle  humeur  débonnaire,  il  enlève,  suspendus  à une  perche, 
tête  en  bas,  comme  gibier  de  chasse,  les  deux  malins  génies  Cercopes 
qui  l'osèrent  voler.  Mais  surtout  ce  Persée  ! Ah!  l’admirable  chose, 
sauvage,  fruste,  grandiose  à souhait,  et  calme  aussi,  de  ce  calme  souve- 
rain dont  jamais  ne  se  départit  l'héroïsme  hellénique.  Ce  n'est  pas  d'un 
geste  de  combat,  mais  d'un  geste  de  sacrificateur  qu’il  égorge  l'affreuse 
Méduse,  et  du  sang  qui  coule  de  l'horrible  gorge,  déjà  surgit  le  beau 
cheval  ailé,  le  Pégase,  la  monture  d’idéal  qui,  née  de  ce  carnage,  vers 
les  rêves  des  cieux  sur  son  dos  emportera  les  poètes  d'Hellas.  On  sent 
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qu’il  s'agit  là  d'un  mythe  grave,  d’un  mystère  initial,  et  quoi  qu’en 
pensent  les  aimables  oisifs  dont  les  rires  un  instant  viennent  troubler 
ma  solitude,  ce  n'est  pas  du  grotesque  qui  brille  dans  ces  gros  yeux 
ronds,  c'est  la  calme  certitude  d’un  devoir  accompli.  La  Déesse,  le 
Héros  et  le  Monstre  ont  tous  trois  conscience  qu’ils  accomplissent  un 
acte  grave;  et  celui  qui,  d’un  outil  formidable,  tailla  dans  la  pierre  ce 
groupe  imposant,  devait  avoir  la  claire  conscience  panthéiste  que,  ce 
faisant,  il  symbolisait  le  choc  prodigieux  des  forces  naturelles  en  conflit 
au-dessus  de  la  chétive  humanité. 

Honneur  à ce  tailleur  de  pierre  que  Michel-Ange  eût  aimé  pour  sa 
rude  franchise.  Celui-là  fut  un  homme,  un  lutteur  intrépide,  soulignant 
son  idéal  à larges  coups  puissants,  un  héros  lui  aussi. 

Et  pour  faire  ainsi,  dépassant  nos  attentes,  à vingt-cinq  siècles  de 
distance,  battre  nos  cœurs  avec  cette  force  et  vibrer  nos  âmes  à l’unisson 
de  la  sienne,  qu’il  soit  béni  de  nos  ferveurs  et  de  nos  admirations 
comme  un  vrai  bienfaiteur. 

Georges  T o u n o u z e . 
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Tableau  du  monnayage  de  Sélinonte 


Les  types  monétaires  de  l'atelier  de  Sélinonte,  dont  les  émissions 
commencent  vers  le  milieu  du  vic  siècle  et  se  continuent  jusqu  a la 
destruction  de  la  ville  par  les  Carthaginois,  en  409  avant  Jésus-Christ, 
sont  du  plus  haut  intérêt  et  ont  une  grande  importance  historique. 

Holm1  a groupé  ces  émissions  en  quatre  périodes,  correspondant  à 
celles  adoptées  pour  la  classification  des  monnaies  de  la  Sicile. 

PREMIÈRE  PÉRIODE  (antérieure  à 5oo  av.  J.-C.). 

Sélinonte  (Ss).'.voÿ;,  ethnique  SîXivo-jvtioç,  nom  probablement  dérivé 
de  ffsXtvo;,  persil),  la  plus  occidentale  des  villes  grecques  de  la  Sicile  et 
située  sur  la  côte  sud,  à six  kilomètres  ouest  de  l’Hypsas,  fut  fondée  vers 
le  milieu  du  vuc  siècle  par  des  Doriens  de  Megara  Hyblaea,  sous  la 
conduite  de  Pammilos.  Elle  entra  de  bonne  heure  en  conflit  avec  la  cité 
de  Ségestc,  sans  doute  à cause  de  son  étonnante  prospérité,  qu’attestent 
les  ruines  grandioses  qui  font  encore  aujourd’hui  notre  admiration. 
En  5 10,  elle  fut  momentanément  gouvernée  par  le  tyran  Peithagoras,  et, 
au  ve  siècle,  elle  étendit  son  territoire  depuis  l’Halycus,  à l’est,  jusqu'au 
■Mazarus,  à l’ouest.  En  480,  elle  prit  parti  pour  les  Carthaginois  contre 
Agrigente  et  les  autres  Grecs  de  la  Sicile,  dans  l’expédition  d’Hamilcar. 

M.  Babelon-  indique  la  date  520  pour  la  première  émission  de 

1.  Holm,  Geschichte  Siciliens,  t.  III,  p.  505 , 585,  593,  63 1 . 

2.  Babelon,  Traité  des  monnaies  grecques  et  romaines,  2e  partie,  t.  I,  p.  1480. 
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monnaies  de  cet  atelier,  et,  à en  juger  par  le  style  primitif  des  plus 
anciens  types  monétaires,  cette  attribution  semble  être  justifiée. 

1 . Didrachme  attique. 

Dr.  Feuille  de  persil. 

Rv.  Carré  creux  partagé  en  cinq  triangles  irréguliers  par  des  lignes  en  relief 
(PI.  fig.  1). 

Poids  : 7 gr.  97. 

(Collection  de  Sir  H.  Weber.  — Babelon,  op.  cit.,  2338.  — Brit.  Mus.  Cat., 
Sicily , p.  1 38,  1.  — Holm,  op.  cit pl.  1,  1 .) 

La  feuille  de  persil  (apium  graveolens)  croît  encore  en  abondance 
sur  les  bords  de  la  rivière  Selinus  (le  Modione),  à l'ouest  du  site  de 
l'ancienne  ville.  Les  anciens  connaissaient 
déjà  ses  propriétés  fébrifuges,  auxquelles 
les  Sélinontins,  habitant  la  contrée  maré- 
cageuse au  confluent  de  l'Hypsas  et  du 
Selinus,  avaient  constamment  recours.  La 
feuille  de  persil  devint  en  conséquence 
Vanne  parlante  1 de  la  cité,  dont  l’image 
se  retrouve  sur  les  monnaies.  Une  représentation  en  or  fut  dédiée  au 
temple  d’Apollo  à Delphes,  et  l'on  voit  aussi  que  les  vainqueurs  aux 
Jeux  Néméens  étaient  décorés  d'une  couronne  de  persil. 

M.  Head  2 fait  durer  cette  première  émission  jusque  vers  466, 
avec  des  types  moins  archaïques,  variétés  que  je  décrirai  dans  la 
deuxième  période. 

DEUXIÈME  PÉRIODE  (500-466  av.  J. -C.). 

Cette  période  se  termine  avec  l’expulsion  des  tyrans  et  l'établissement 
de  la  démocratie. 


2.  Didrachme  attique. 

Dr.  Feuille  de  persil  ; au  talon  de  la  feuille,  deux  globules. 

Rv.  Carré  creux  partagé  en  dix  triangles  en  creux  et  en  relief. 

1.  Plutarque  nous  dit  que  la  feuille  de  persil  formait  les  armes  (it*pi<rr,iia)  de  Sélinonte 
(De  Pythice  Oraculis,  XII). 

2.  Head,  Historia  Numorum,  p.  147. 
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De  ce  type  il  existe  de  nombreuses  variétés  dans  la  forme  de  la 
feuille  de  persil,  ou  dans  la  disposition  du  carré  creux,  partagé  quelque- 
fois en  douze  triangles  ; quelques-unes  n’ont  pas  les  globules  (PI.  fig.  3). 

Le  poids  de  ces  didrachmes  varie  entre  7 gr.  1 3 et  8 gr.  65. 

(Babelon,  op.  cit .,  nos  2339-2344. — Brit.  Mus.  Cat.,  nos  2-11.  — Imhoof, 
nos  612  (dans  Benndorf,  Die  Metopen  von  Selinunt.  Berlin,  1873.) 

Al.  Babelon  indique  comme  frappés  encore  avant  479  les  types 
suivants  : 

3.  Didrachme  at tique. 

Dr.  Feuille  de  persil. 

Rv.  Tige  de  persil,  dans  un  carré  creux. 

Poids  : 8 gr.  o 1 . 

(Babelon,  n°  23^4.  — Brit.  Mus.  Cat.,  n°  12.) 

Une  variété  sous  mes  yeux,  dans  les  cartons  de  A1M.  Spink  and 
Son  L,ed,  a la  feuille  de  persil  au  revers  dans  un  creux  irrégulier 

(PI.  fis-  4). 

4.  Didrachme  attique. 

Dr.  Feuille  de  persil,  avec  deux  globules  au  talon. 

Rv.  ^ . Tige  de  persil  en  panache  ; carré  creux. 

Poids  : 8 gr.  09. 

(Babelon,  n°  2345.) 

Un  exemplaire  au  British  Muséum,  sans  les  globules. 

5.  Didrachme  attique. 

Dr.  Feuille  de  persil. 

Rv.  ^EAI  (rétrograde).  Feuille  de  persil  trilobée;  carré  creux. 

Poids  : 7 gr.  10. 

(Babelon,  n°  2346.) 

Une  variété  au  British  Muséum  avec  ^ et  une  autre  de  la  collection 

TP  IA 

de  Luynes,  avec  77  (PI.  fig.  5). 

A I 

(Babelon,  n°  2348.  — Cf.,  Brit.  Mus.  Cat.,  nos  1 2-1  5.  — Imhoof,  nos  6-12.) 

6.  Didrachme  attique. 

Dr.  Feuille  de  persil. 

Rv.  (Traces  de  légende). Tige  de  persil  à trois  branches  étalées,  dans  un  carré  creux. 
Poids  : 8 gr.  ^ 5. 

(Babelon,  n°  234.) 
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De  tous  ces  types,  il  existe  de  nombreux  coins. 

Les  petites  divisions,  litra,  obole,  demi-obole  et  autres  de  types 
analogues  semblent  par  leur  style  appartenir  à une  époque  postérieure 
à 477b 

7.  Litra. 

Dr.  Feuille  de  persil. 

Rv.  Tige  de  persil;  grenetis. 

Poids  : o gr.  648. 

Brit.  Mus.  Cat.,  nus  19-20. 

8.  Obole. 

Meme  type  ; au  revers  carré  creux  entouré  d’un  grènetis. 

Poids  : o gr.  45. 

Brit.  Mus.  Cat.,  n°  18. 


9.  Obole. 

Dr.  Feuille  de  persil. 

Rv.  Fleur  ressemblant  à un  lotus  (ou  rose-like  Jlower). 
Poids  : o gr.  43. 

Brit.  Mus.  Cat.,  n°  21  (PI.  fig-  6). 


10.  1/2  Litra. 

Même  type. 

(Cf.  Imhoof,  nos  i3-i6.  — Poids  : o gr.  32.) 

(Brit.  Mus.  Cat.),  n°  22.  — Cat.  de  vente  Philipsen,  n°  1 1 1 3). 

Il  n’est  pas  possible  d'attribuer  avec  certitude  les  monnaies  décrites 
ci-haut  à l’époque  des  tyrans,  dont  l'histoire  demeure  si  obscure,  mais 
d’après  le  style  des  pièces  il  est  probable  que  cette  classification  est 

exacte. 


TROISIÈME  PÉRIODE  (466-4: 3 av.  J.-C.). 

La  période  qui  suivit  l'expulsion  des  tyrans  marque  l’apogée  de  la 
puissance  et  de  la  prospérité  de  Sélinonte,  yp/.p-a-rà  t v/o ‘«m  b£V  ~x 
oï  xai  kv  TOÏÇ  Upoïç  scrri  SeWjvcioi  (Thuc.,  VI,  20).  Au  début  de  cette  époque 
florissante,  la  peste  ou  la  malaria,  due  aux  effluves  paludéens  du 
delta  avoisinant  la  cité,  fit  de  grands  ravages  parmi  la  population,  et 
l’on  dut  avoir  recours  ù la  sagesse  du  célèbre  philosophe  Empédocle, 


i.  Babelon,  op.  cit,  p.  1 534,  note. 
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alors  au  zénith  de  sa  gloire,  pour  découvrir  un  moyen  d’arrêter  le  fléau. 
Cet  homme  remarquable,  honoré  à l’égal  d'un  dieu,  conseilla  de  réunir 
par  des  canaux  les  deux  rivières,  afin  d'obtenir  un  plus  fort  courant  et 
dessécher  les  marécages,  xai  xaTaudljavra y).yxïva  Ta ôîvjxxTa  (Diog.  Laert.,VIII, 
2.70)1.  Les  Sélinontins,  en  reconnaissance,  lui  décrétèrent  les  honneurs 
divins  et  consacrèrent  leurs  types  monétaires  au  souvenir  de  cette 
heureuse  délivrance. 


11.  Télradrachme  attique. 

Dr.  ^EAINOS-  Le  dieu  fluvial  Selinos,  nu,  debout  à gauche,  la  tête  ornée  de 
petites  cornes,  sacrifiant  sur  un  autel  dédié  à Asklepios;  devant  l’autel,  un  coq; 
derrière  Selinos,  qui  tient  une  patère  dans  la  main  droite  et  une  branche  lustrale 

dans  la  gauche;  un  taureau  debout  sur  une  base;  au-dessus,  une  feuille  de  persil. 

^EAINONTION  (rétrograde).  Artémis  conduisant  un  quadrige  à gauche;  à côté 
d’elle,  Apollon  déchargeant  un  arc. 

Poids  variant  de  1 6 gr.  5o  à 17  gr.  36. 

(Brit.  Mus.  Cat.,  n05  23-38.  — Historia  Numorum , p.  147,  fig.  91.  — 

Gardner,  Types , II,  1 5 , 36.  — Imhoof,  n0s  17-23.  — Holm,  III,  pl.  III,  1). 

(PL  fig-  7-) 

Une  variété  décrite  par  Imhoof  ( Monnaies  grecques , p.  28)  repré- 
sente Apollon  sans  Artémis.  Une  autre  au  British  Muséum  avec  le 
quadrige  à droite  (Pl.  fig.  8). 

La  signification  de  ce  type  est  bien  connue  et  ne  laisse  pas  de  doute. 
Le  dieu  Selinos  fait  une  libation  au  dieu  de  la  santé,  Asklepios,  en 

reconnaissance  de  la  purification  de  ses 
eaux.  L'emblème  d'Asklepios,  le  coq, 
paraît  à côté  de  l’autel.  Le  taureau  fait 
allusion  au  sacrifice  offert  à l’occasion 
de  l'assainissement  de  la  cité,  dont  le 
symbole,  la  feuille  de  persil,  figure 
aussi  dans  le  champ  de  la  monnaie. 
Selinos  tient,  outre  une  patère,  la  branche  lustrale  avec  laquelle  il 
asperge  l’autel. 

Au  revers  Apollon,  le  dieu  du  soleil,  ou  aussi  le  dieu-sauveur, 
àXsl-'lxaxoç , décoche  ses  flèches,  les  rayons  bienfaisants  du  soleil,  qui 
dissipent  les  germes  pestilentiels,  tandis  qu’à  côté  de  lui,  Artémis,  la 

1.  Head,  Historia  Numorum,  p.  147.  — Hill,  Coins  of  Ancient  Sicily,  p 89. 
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I.  1)1  DR  ACH  M K ATTIQUE. 

(\nt.  à Sou  av.  J.-C.) 


3.  D!  DR  A CH  M E ATTIQUK. 
(Soo-466  av.  J.-C.l 


5.  DIDRACHMK  ATTIQUK. 
($00^466  av.  J.-C.l 


7.  TKTRADRACIIMK  ATTIQUK. 
.466-4 1 5 av.  J.-C.) 


fj.  DIDRACHMK  ATTIQUK. 

(466-415  av.  J.-C.) 


I I . I.ITKA. 

(41)6-41  5 av  J.-C  1 


l3.  DIDRACHMK 

(41 5-.|oq  av 


ATTIQUK. 

J.-C.) 


K I I N ON TE 


2.  D1DRACHMP.  ATTIQUK, 

(500-466  av.  J.-C  ) 


4.  DIDRACHMK  ATTIQUK. 

(500-466  av.  .1  -C.) 


Ô..  OBOLB.  iflfl 
(479-466  av.  J -C.) 


S.  TKTRADRACIIMK  ATTIQUK. 

(4Ô6-4  I 5 av.  J.-C.) 


IO.  DRACHME  Al  TIQUE. 

466-41  5 av  J.-C.) 


12  T K I)  R A D R A C H M K ATTIQUE. 

(415-400  av.  J.-C.) 


14.  H K M I D R A 1.  H M E . 

(415-409  av.  J.-C.) 


I 5.  H K m D R ACirM  B. 
(415-400  av.  J.-C.) 


16.  V.  TRIAS. 


•rr/îOtfuMa  m ioaya/î/ok  ij 


/ a»/HJA«üiu  .s 


I E MOSKt: 


IUPITTa  iMHOAflUlO  .T 


1 3-.L  .70  dOf.-oa^i  (.D-.l  vr  ood  ô .JpA)  - , , 

r [uable.  honoré  ù l’égal  d'nn  dieu,  conseilla  de  réunir 
.'es  l .a  i x les  deux  rivières,  afin  d’obtenir  un  plus  fort  courant  et 

lert . , VII I , 
wjpèfvnt^les  honneurs 

" ' !•“»* viid  .X  , tt8i>  ooi 

.<& leurs  types  n îetaire  souvenir  do  cette 

»«  une  délivrance. 


ir.  Télradrachme  attique. 

Dr.  ^EAINGW'l  £ dieu  fluvial  Selinos,  . e de 

s curi  > *•*  ' '■  'in  autel  dédie  à \Odv! xVôV-./EâcV“?^  l’autel,  un  coq; 

I rrière  Selinos,  qui  lient  une  patère  dans  la  main  droite  et  une  branche  lustrale 
l.ins*la  gauche;  un  taureau  debout  sur  une  base;  au-dessus,  une  feuille  de  persil. 

^EAINONTION  (rétrograde).  Artémis  conduisant  un  quadrige  à gauche;  à côté 

d’elle,  Apollon  déchargeant  un  arc. 

VmWmWV'WïsSo  ■ .7  gr.  ?6.  :<rj,',,1TA  -V 

i j-.i  ,»b  1 , o-.i  îi^-dd*i 

Gardner,  Types,  II,  i 5,  36.  — Iinhoof,  n°*  17-2?.  — H ,111  . III,  1). 

rit' té  décrite  par  Imhoof  (Monnaies  grecque  s pré- 

.i-tQtfi*.  hm hoa il 0 .et  l,  tic  autre  a.fcti'jBt'X  amtoAlaia  .y  Ji..  . CC  le 

,f’'Vc 'T'fYig.  8).  t.D-.i  .v«  e.^-ddw 

; i.t!  ;ution  de  ce  type  est  bien  cornu  ; et  ne  laisse  pas  de  doute. 
> :linos  fait  une  libation  au  dieu  de  la  santé,  Asklepios,  en 

reconnaissance  de  la  purification  de  ses 
eaux.  L emblème  d Asklepios,  le  coq, 
paraît  à côté taureau  tait 
allusion  au  sacrifice  offert  à l’occasion 
de  1 assainissement  de  la  cité,  dont  le 
symbole,  la  feuille  de  persil,  figure 
aussi  dans  le  champ  de  la  monnaie. 

. . a K H 3 A H U I M 4 H .Al  , .aU$)ITTA  8KIIJAHÜIC1  J.l  . ,, 

, . 1 ■ l itéré,  la  Çai.V^Wx’ii^00  laquelle  1! 

. .perge  l’autel. 

U 1 vci  \;  oîhon.  le  dieu  du  soleil,  ou  aussi  le  dieu-sauveur, 
, o oche  s flèches,  les  rayon  > bienfaisants  du  soleil,  qui 

tir  ! , l!  .'m..-  \n>>  r i ,[  , I i 11,  Coins  oJÏ  'AtkatwSitii}',  p $<>. 
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divine  protectrice  conduisant  le  quadrige,  représente  la  déesse  qui  soulage 
les  femmes  auxquelles  la  fièvre,  suivant  Diogène  Laerte,  s’attaquait  tout 
particulièrement  pendant  leurs  couches,  wrrs  x*l  yjvxïxx;  Syrroxeîv. 

Le  sujet  de  la  composition  des  deux  faces  de  la  monnaie  est  traité 
magistralement. 


12.  Didrachme  attique. 

Dr.  HYyAl-  Le  dieu  fluvial  Hypsas  offrant  un  sacrifice  sur  un  autel,  autour  duquel 
s’entortille  un  serpent;  il  tient  une  patère  et  une  branche  lustrale,  comme  Selinos  sur 
le  tétradrachme.  Derrière  lui,  au  lieu  du  taureau,  se  voit  une  cigogne,  ou  peut-être  un 
autre  oiseau  des  marais,  s’enfuyant.  Dans  le  champ,  une  feuille  de  persil. 

Rv.  ^EAINONTION-  Hcrakles,  nu,  armé  de  sa  massue,  terrasse  un  taureau  qu'il 
tient  par  la  corne. 

Poids  variant  de  8 gr.  29  à 8 gr.  70. 

(Brit.  Mus.  Cat.,  n<«  34-37.  — Gardner,  pl.  II,  16-17.  — Imhoof,  n°s  24-28.  — 
Holm,  pl.  III,  2.) 

(PL  fig-  9-) 

Sur  cette  monnaie,  au  lieu  d'Apollon,  c’est  Hercule  que  nous  ren- 
controns, combattant  la  puissance  destructive  des  eaux  stagnantes.  La 
torce  et  la  santé  sont  symbolisées  par 
Hercule  (le  soleil),  tandis  que  le  taureau 
(Acheloüs)  est  l'emblème  des  ravages  de 
la  peste.  Au  droit,  le  dieu  Hypsas  rem- 
place Selinos;  l’autel  est  de  nouveau  celui 
d'Asklepios,  ce  que  prouve  le  serpent; 
enfin,  un  oiseau  des  marais  fuit  ses  anciens 
sites  préférés,  désormais  assainis.  Une  feuille  de  persil  remplit  le  reste 
du  champ  de  la  monnaie. 

Le  sujet  d’Hercule  terrassant  le  taureau  1 2 se  retrouve  sur  1 un  des 
métopes  récemment  découverts  de  1 un  des  grands  temples  de  Sélinonte. 

Ces  deux  pièces,  tétradrachme  et  didrachme,  se  complètent  l'une  et 
l'autre.  La  rivière  principale,  le  Selinos,  figure  sur  la  plus  grande;  la 
secondaire,  l’Hypsas,  sur  la  deuxième.  Elles  forment  un  commentaire 
intéressant  aux  détails  laconiques  du  biographe  d Empédocle~  sui  1 assai- 

1.  Macdonald,  Coin-types , p.  110. 

2.  Hill,  op.  cit.,  p.  85. 
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nissement  de  Sélinonte,  et  sont  par  conséquent  d'une  grande  importance 
historique  et  archéologique1. 

Une  autre  monnaie  intéressante  appartient  à cette  période  : 


i3.  Drachme  attique. 

Dr.  50NIAE5-  Tête  jeune  du  dieu  fluvial  Selinos  à gauche,  ornée  d’une  longue 
corne  ; derrière,  une  feuille  de  persil. 

Rv.  OABMVqva.  Tête  de  la  nymphe  Eurymedusa  à gauche,  les  cheveux  relevés 
derrière,  sous  un  large  bandeau;  derrière,  un  oiseau  des  marais  prenant  la  fuite; 
grènetis. 

Poids  ; 4 gr. 

(Rrit.  Mus.  Cat.,  n°  38.  — Historia  Numorum,  p.  148.  — Imhoof,  p.  29.) 


Cette  pièce  est  probablement  unique  (PI. 
fig.  10). 

Suivant  Head  et  d'autres  savants,  Eury- 
medusa aurait  été  une  nymphe  de  source;  l'une 
des  filles  d’Acheloüs  portait  ce  nom  (Preller, 
G.  M.,  2,  392,  n°  2).  Holm  suppose,  sans  doute  avec  raison,  qu  elle 
représente  la  lagune  à l’embouchure  du  Selinos  dans  la  mer,  assainie 
par  Empédocle,  et  que  l’oiseau  des  marais  quitte. 


14.  Litr a ou  Obole. 

Dr.  ^EAINOE^  ou  SEAINO?,  ou  aussi  SEAINION-  Taureau  androcéphale 

à droite;  à l’exergue,  un  poisson;  dans  le  champ,  sur  certains  exemplaires,  une  feuille 
de  persil. 

Rv.  Nymphe  ou  déesse,  drapée,  assise  à gauche  sur  un  rocher,  approchant  de  sa 
poitrine  un  serpent  qui  se  tient  enroulé  devant  elle;  dans  le  champ,  une  feuille  de 
persil;  grènetis.  Sur  certains  exemplaires,  la  nymphe  relève  son  voile  de  la  main 
gauche,  et,  sur  d'autres,  elle  porte  la  main  gauche  sur  son  sein. 

Poids  : o gr.  7. 

(Brit.  Mus.  Cat.,  nos  35-43.  — Imhoof,  nos  32-36.  — Holm,  pi.  IV,  8.) 

L’explication  donnée  de  ce  type  par  Head  n’est  pas  très  claire.  11 
croit  y reconnaître,  après  Eckhel  (ii,  p.  240),  la  déesse  Perséphone 
visitée  par  Zeus  sous  la  forme  d'un  serpent. 

1.  M.  Froehner,  dans  la  Revue  numismatique , 1907,  p.  101,  décrit  et  reproduit  une 
variété  de  ce  didrachme,  portant,  au  lieu  de  la  lettre  y dans  HYTAZ,  un  T,  ayant  la  valeur 
de  psi. 
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Holm  suppose  que  la  nymphe  représente  Eurymedusa  ; le  serpent 
symbolise  l’assainissement  de  la  lagune.  Le  taureau  androcéphale  du 
droit  est  sans  doute  l’emblème  du  dieu  lluvial  Selinos. 

Il  existe  une  relation  très  intime  entre  les  types  des  quatre  dénomi- 
nations de  monnaies  que  je  viens  de  décrire  : tétradrachme,  didrachme, 
drachme  et  obole.  Tous  quatre  se  rapportent  à la  salubrité  ou  à l’assai- 
nissement de  la  ville  de  Sélinonte. 

Comme  le  fait  observer  Holm,  un  nouvel  Empédocle  serait  bien 
nécessaire  actuellement  sur  l’emplacement  de  l’ancienne  cité,  rendu 
inhabitable  par  la  malignité  des  fièvres  qui  y régnent. 


QUATRIÈME  PÉRIODE  (415-409  av.  J.-C.). 

Cette  période  se  termine  par  la  destruction  de  Sélinonte,  aux  prises 
avec  les  Carthaginois  en  409,  et,  quoique  la  cité  fût  reconstruite  à une 
époque  postérieure,  elle  n’acquit  plus  assez  d’importance  pour  jamais 
émettre  monnaie. 


i5.  Tétradrachme  attique. 

Dr.  ^EAINONTION.  Dieu  fluvial  à gauche,  nu,  offrant  un  sacrifice  sur  un  autel 
allumé  ; il  tient  une  patère  et  une  branche  de 
laurier;  à côté  de  l’autel,  un  coq  à gauche; 
dans  le  champ,  à droite,  un  taureau  à gauche 
sur  une  base  entourée  d'une  couronne  de  lau- 
rier ; au-dessus,  une  feuille  de  persil  ; à l’exergue, 
un  poisson. 

Rv.  ^EAINONTION  (à  l’exergue).  Qua- 
drige à droite,  conduit  par  Niké,  qui  tient  les 
guides  de  la  main  gauche  et  lève  la  droite; 
au-dessus,  une  couronne  de  feuilles  d’olivier;  à l’exergue,  un  épi  d’orge;  grènetis 
(PI.  fig.  12). 

Poids  : 1 7 gr.  106. 

(Brit.  Mus.  Cat.,  nos  44-48.  — Weil,  p.  9.)  1 

1.  Un  exemplaire,  décrit  par  M.  Arthur  Sambon  (catalogue  de  la  vente  Strozzi,  n°  1 368), 
forme  une  autre  variété,  avec  la  lettre  H dans  la  couronne,  qui  pourrait  être  une  signature 
d'artiste. 
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Le  droit  est  analogue  à celui  des  tétradrachmes  de  la  période  pré- 
cédente, avec  cette  différence  qu’au  lieu  du  nom  du  dieu  Sélinos  se 
trouve  celui  des  habitants  ; le  revers  ressemble  à celui  du  graveur 
Euth  des  monnaies  de  Syracuse.  (Holm,  p.  63  i.) 

16.  Didrachme  attique. 

Dr.  Hérakles,  nu,  terrassant  un  taureau  de  sa  massue,  à droite. 

Rv.  ^EAINONTION-  Dieu  fluvial  à gauche,  nu,  sacrifiant  sur  un  autel  autour 
duquel  s’enroule  un  serpent  ; de  la  main  gauche,  il  tient  une  longue  branche  de  laurier  ; 
dans  le  champ,  à droite,  un  oiseau  fuyant  (les  marais  assainis)  ; au-dessus,  une  feuille 
de  persil  ; grènetis  (PI.  fig.  i3).  . 

Poids  : 8 gr.  i ?o. 

(Brit.  Mus.  Cat.,  n°  46.  — Imhoof,  n°  28.) 

Cette  monnaie  ressemble  beaucoup  à celle  de  la  même  dénomi- 
nation de  la  période  de  transition. 

Les  deux  pièces  ci-dessus  font  également  allusion  à l’assainissement 
de  Sélinonte  par  Empédocle. 

17.  Hémidrachme  attique. 

Dr.  Tête  d’Hérakles,  tantôt  imberbe  ou  barbu,  tantôt  de  face  ou  de  profil,  à droite 
ou  à gauche. 

Rv.  ^EAINONTION-  Quadrige  à gauche,  conduit  par  un  aurigator  tenant  les 
guides  et  un  aiguillon  ; au-dessus,  une  feuille  de  persil  (PI.  fig.  14-1  5). 

Poids  : i gr.  68  et  1 gr.  95. 

(Brit.  Mus.  Cat.,  nos  47-49.  — Imhoof,  nos  3o-3  1 .) 

On  connaît  encore,  de  cette  période,  une  monnaie  de  bronze  : 

18.  Æ.  Trias. 

Dr.  Tête  jeune  de  dieu  fluvial. 

Rv.  Feuille  de  persil,  autour  de  laquelle  trois  globules  . 

(Brit.  Mus.  Cat.,  n°  5o.  — Imhoof,  nos  37-39.) 

(PI.  fig.  16). 


MOINE  AGENOUILLÉ. 

Marbre  avignonnais.  — Collection  de  Mm'  Paul  Biollay. 
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Sélinonte  n'a  eu  qu'une  émission  très  limitée  de  monnaies,  en 
comparaison  avec  quelques  autres  villes  de  Sicile,  mais  ses  productions 
monétaires  de  la  bonne  époque  rivalisent  peut-être  avec  les  meilleures 
frappes  de  Syracuse.  Leur  conception  est  ingénieuse,  leur  composition 
claire,  bien  ordonnée,  savante,  les  détails  sobres,  le  modelé  vigoureux, 
ce  sont  de  petites  merveilles  dans  lesquelles  l'art  antique  rayonne 
puissamment.  Et  si  les  ruines  imposantes  de  l’architecture  grandiose 
des  anciens  temples  de  Sélinonte  sont  bien  dignes  de  frapper  notre 
imagination,  d'autre  monuments,  infiniment  petits,  également  contem- 
porains, méritent  tout  autant  notre  attention  et  notre  admiration1. 

L.  Forrer. 

1.  Je  dois  à l’obligeance  de  M.  H. -A.  Grueber,  conservateur  du  Cabinet  des  Médailles 
au  British  Muséum,  les  moulages  qui  ont  servi  à la  confection  de  la  planche  accompagnant 
cet  article. 


DOCUMENTS  D’ART 


MOINE  AGENOUILLÉ 

(Collection  de  M,ne  Paul  Biollay) 


C’est  une  statuette  de  marbre  du 
commencement  du  xve  siècle,  repré- 
sentant un  moine  à genoux,  les  mains 
jointes  dans  l’attitude  d’adoration,  si 
souvent  usitée  par  les  artistes  de  cette 
époque  pour  représenter  les  donateurs. 

Acquise  à Avignon  par  Mme  Paul 
Biollay  qui,  si  aimablement,  en  a auto- 
risé la  publication,  cette  œuvre  est,  par 
son  origine  indiscutable,  un  utile  docu- 
ment de  l’art  régional  avignonnais,  au 
temps  de  la  domination  des  papes. 
Elle  nous  permet  en  outre  de  recon- 
stituer par  la  pensée  un  ensemble 
considérable  dont  elle  n’était  qu’un 
fragment,  ainsi  peut-être  que  quelques 
pièces  conservées  au  musée  d’Avignon. 

Cette  figure,  d’une  hauteur  de  trente- 
cinq  centimètres  environ,  fut  trouvée 
en  démolissant  une  vieille  maison,  où 
elle  avait  été  employée  lors  de  la  con- 
struction comme  pierre  à bâtir.  C’est 
là  une  raison  bien  suffisante  pour  éta- 
blir son  origine  régionale,  et  s’il  en 
fallait  d’ailleurs  une  autre  preuve,  on 
la  trouverait  aisément  dans  la  facture 
qui,  par  un  certain  flou,  dénote  l’in- 
fluence méridionale. 

Malgré  les  vicissitudes  traversées, 
cette  œuvre  s’est  assez  bien  conservée. 
Les  mains  seules  ont  souffert,  les  doigts 
ayant  été  cassés,  mais  la  figure  et  les 
draperies  sont  demeurées  intactes. 

Telle  que,  cette  statue  ne  peut  être 
considérée  que  comme  une  partie  in- 
complète, explicable  par  un  groupe- 


ment plus  important.  D’ailleurs,  la 
pose  contemplative  de  ce  moine  néces- 
site une  raison  d’être  à son  adoration. 
Il  regarde  une  partie  médiane  qui 
devait  sans  doute  être  occupée  par  la 
Vierge. 

De  plus,  ses  dimensions  restreintes, 
la  forme  plate  et  non  travaillée  du  dos 
démontrent  suffisamment  qu’elle  devait 
être  appliquée  sur  un  fond,  celui  d’un 
retable  sans  doute.  A ces  raisons, 
d’autres,  d’un  ordre  plus  matériel, 
viennent  s’ajouter  : le  départ  de  dra- 
peries étrangères  à cette  statue  ; les 
traces  de  doigts  d’une  main  posée  sur 
le  dos  du  moine  montrant  qu’il  y avait 
à côté,  et  formant  groupe  avec  lui,  un 
autre  personnage,  probablement  un 
saint. 

Ce  groupement,  il  est  facile  de  le 
rapprocher  par  l’imagination  d’un  de 
ceux  qui  nous  restent  encore,  et  pro- 
venant du  tombeau  du  cardinal  de  la 
Grange,  conservé  au  musée  Calvet, 
à Avignon.  Mais  les  dimensions  diffé- 
rentes, la  facture  beaucoup  moins  éner- 
gique, empêchent  de  penser  que  la 
statue  appartenant  à Mme  Paul  Biollay 
fasse  partie  de  cette  œuvre  colossale. 
Il  devait  exister  d’autres  tombeaux  ana- 
logues, tout  au  moins  en  partie,  à 
celui  du  cardinal,  et  c’est  là  une  curio- 
sité de  cette  statuette  de  nous  per- 
mettre de  vérifier  une  telle  hypothèse 
en  la  basant  sur  des  raisons  suffisantes. 

Émile  Bailly 
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La  Niobide  degli  orti  sallustiani, 

par  G.-E.  Rizzo.  Rome,  Academia 
dei  Lincei  (1907). 

Une  très  intéressante  et  très  docu- 
mentée étude  de  fond,  illustrée  de 
plusieurs  figures  bien  reproduites,  et 
qui  est  une  monographie  très  impor- 
tante du  sujet  traité. 

L.  R. 

Henri  Rivière,  peintre  et  imagier, 
par  Georges  Toudouze. 

Un  volume  petit  in-40,  édité  par  H.  Floury, 
illustré  de  143  reproductions  dont  42  planches 
hors  texte  : 1 portrait  lithographié  par 

Steinlen,  i héliogravure,  12  planches  en 
trois  couleurs,  28  planches  en  deux  tons,  et 
io3  gravures  tirées  en  camaïeu  dans  le  texte. 
Ornementation  typographique,  caractères  et 
couvertures  de  Georges  Auriol. 

TIRAGE  A IIOO  EXEMPT  AIRES  NUMÉROTÉS 

dont  5o  exemplaires  sur  chine  à 5o  francs  ; 
5o  exemplaires  sur  japon  impérial  à 5o  francs 
(ce  tirage  sera  enrichi  d’une  eau-forte  ori- 
ginale inédite  de  Henri  Rivière),  1.000  exem- 
plaires sur  vélin  à 23  francs. 

Parmi  les  artistes  originaux  de  ce 
temps,  Henri  Rivière  est  un  de  ceux 
qui,  par  son  tempérament  et  par 
l’éducation  de  son  œil  faite  d’une 
manière  toute  personnelle  et  en  dehors 
de  toute  les  écoles  officielles  ou  non, 
doivent  tenir  une  place  considérable 
dans  l’art  français  contemporain.  Il 
n’a  pas  seulement  régénéré  l’estampe 
en  couleurs,  il  n’a  pas  seulement 
engagé  la  décoration  murale  dans  une 


voie  toute  nouvelle  et  très  féconde,  il 
a aussi  largement  exprimé  dans  ses 
œuvres  une  vision  poétique  de  la 
Nature,  et  par  là  il  se  rattache  à la 
lignée  des  grands  décorateurs. 

Au  point  de  vue  du  livre,  nul  autre 
mieux  que  lui  ne  présente  les  parti- 
cularités d’évolution  intellectuelle  qui 
rendent  passionnante  l’étude  d'une 
séries  d’œuvres  au  fond  desquelles  on 
sent  vivre  la  personnalité  intense  d’un 
artiste  laborieux,  loyal  et  hautement 
inspiré. 

Ce  livre  était  d’autant  plus  néces- 
saire à ce  moment  précis  que  l’art  de 
Henri  Rivière  présente  cette  qualité 
peu  commune  de  se  mêler  intimement 
à la  typographie  nouvelle  que  notre 
époque  cherche  et  à laquelle  Auriol  a 
fait  faire  des  progrès  définitifs;  et  ce 
fait,  extrêmement  rare,  a permis 
d’établir  un  ouvrage  dont  l’unité 
esthétique  est  complète. 

Cette  tâche,  complexe  d’ailleurs,  fut 
facilitée  par  Henri  Rivière, qui  a réuni, 
classé  et  ordonnancé  les  matériaux 
d’une  illustration  choisie  parmi  les 
documents  les  plus  typiques  et  les 
moins  connus  de  ses  collections  d’aqua- 
relles dont  la  construction  patiente 
précède  l’exécution  de  chacune  de  ses 
estampes. 

Et  pour  donner  à cet  ouvrage  sa 
réelle  et  nécessaire  physionomie,  il 
fallait  un  texte  qui,  tout  en  contenant 
tous  les  renseignements  biographiques 
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nécessaires,  ne  fût  pas  le  terre  à terre 
habituel  d'une  monographie,  mais  fût 
au  contraire  une  oeuvre  littéraire  ins- 
pirée par  un  ensemble  d’œuvres  d’art. 
M.  Georges  Toudouze  était  tout  par- 
ticulièrement désigné,  par  ses  travaux 
antérieurs,  par  les  liens  d’amitié  qui 
l’attachent  à Henri  Rivière  et  par  la 
connaissance  minutieuse  qu’il  a de  la 
Bretagne,  où  il  vécut  durant  des 
mois,  aux  côtés  de  son  père,  le  ro- 
mancier Gustave  Toudouze,  pour 
écrire  un  ouvrage  de  ce  genre. 

Le  livre  qu’il  publie  aujourd’hui 


offre  donc  au  public  une  note  extrême- 
ment personnelle  et  toute  originale  ; 
c’est  une  œuvre  documentée  avec  une 
remarquable  précision,  autant  dans  le 
domaine  des  faits  que  dans  celui  des 
sensations  personnelles,  et  écrite  dans 
une  langue  d’une  belle  frappe  littéraire. 
Aussi  cet  ouvrage  présente-t-il  l’aspect 
tout  neuf  d’être  moins  un  livre  de  cri- 
tique documentaire  sur  un  peintre  que 
le  produit  d'une  collaboration  intime 
entre  l’artiste  et  l’écrivain. 

L.  R. 


Sculpture  samienne  inédite. — U Ame- 
rican Journal  of  Archœology  publie  une 
statue  samienne  inédite  très  importante, 
qui,  pour  le  style,  rappelle  les  statues  des 
B ranch  ides.  Cette  statue,  malheureusement 
décapitée,  est  assise  sur  un  trône  portant 
cette  inscription  : Aèàxr.ç  àyéOr,xev  | o 
Bojtwvoç  • oç  Tr.  I H or,  : tt.v  tjât.v  • ï I 
-pr.o-îv  j xxrà  t r,v  | s-ittxt-.v.  L’inscrip- 
tion parait  dater  du  milieu  du  vie  siècle. 
Cette  statue  représenterait  peut-être  le 
père  de  Polycrate. 

4 4 

Les  découvertes  anglaises  en  Crête. 

— La  campagne  de  l’Ecole  anglaise 
d’Athènes  à Palaikastro  de  Crète  est  résu- 
mée dans  le  B.  S.  A.'  et  a fourni  des 
résultats  archéologiques  d’une  importance 
extrêmement  considérable;  MM.  R.  M. 
Dawkins,  C.  H.  Hawes  et  R.  C.  Bosan- 
quet  les  commentent  longuement  en  trois 
articles  fort  documentés. 

♦ 

* 4 

La  statue  antique  des  Aldobrandini. 

— Le  gouvernement  italien  a acquis  pour 
410.000  francs  la  statue  que  la  famille 
Aldobrandini  conservait  à Porto  d’Anzio 
et  sur  laquelle  des  flots  d’encre  ont  déjà  été 
déversés  sans  parvenir  à identifier  ni  son 
sujet,  ni  son  époque  : pour  M.  Altmann, 
elle  provient  d’un  atelier  d’Asie-Mineure, 
mais  M.  Klein  veut  qu’elle  se  rattache  à 
l’école  de  Praxitèle,  tandis  que  d’autres 
contradicteurs  y reconnaissent  sans  erreur 

1.  T.  XI  (1904-1905),  p.  258-3o8. 


possible  la  main  d'un  statuaire  romain  de 
l’Empire...  La  mise  en  valeur  de  cette 
statue  dans  un  musée  italien  va  nécessai- 
rement faire  surgir  d’autres  opinions  non 
moins  énergiques  ni  moins  autorisées,  qui 
parviendront  peut-être,  le  cycle  des  hypo- 
thèses une  fois  parcouru  et  fermé,  à donner 
une  solution. 

* 

4 4 

Solesmes  sauvée.  — L’intelligente 
initiative  du  sous -secrétariat  d’Etat  aux 
Beaux-Arts  vient  de  sauver  les  sculptures 
de  l’église  Saint-Pierre  de  Solesmes  de  la 
destruction  possible  et  de  la  dispersion 
probable  en  plaçant  cette  église  sous  la 
protection  de  la  loi  du  3o  mars  1887. 

* 

4 4 

Raphaël  authentique  ou  faux?  — Il 

est  à la  National  Gallery  un  tableau  dis- 
cuté; œuvre  de  la  jeunesse  de  Raphaël,  « à 
peine  âgé  de  dix-huit  ans  » et  copie  par  cet 
artiste  d’un  Pérugin  de  Rouen,  affirme 
M.  E.  Durand-Gréville  ; pur  pastiche  et 
d’ailleurs  « détestable  petite  production  », 
proclament  MM.  Fisher  et  Brockwell. 

Ce  tableau,  qui  représente  un  Baptême 
du  Christ,  fut  acheté  à Rome  par  sir  Edw. 
Poynter,  ancien  directeur  de  la  National 
Gallery,  lequel  pour  sa  part  se  borne  à le 
déclarer  « un  superbe  petit  ouvrage  des 
environs  de  l’an  i5oo  »... 

Sub  judice  lis  est... 

4 * 

Le  temple  de  Mushennef.  — Clarence 
Ward  publie  une  étude  très  fouillée  sur  le 
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temple  de  Mushennef,  Haurân,  Syrie,  et 
accompagne  son  travail  de  diverses  repro- 
ductions photographiques  et  d'une  resti- 
tution intéressante. 


Antiquités  mexicaines.  — Poursui- 
vant ses  importantes  études  sur  l’archéo- 
logie du  Nouveau  Continent,  Y American 
Journal  of  Archœology  publie,  sous  la 
signature  de  Hugh  H.  Harris,  un  article 
important  sur  certaines  antiquités  du 
Mexique. 

★ 

* * 

Une  Académie  américaine  à Rome. 

— On  annonce  qu’une  Académie  améri- 
caine va  être  fondée  à Rome;  à cet  effet 
une  somme  de  cinq  millions  de  dollars  a 
été  déjà  réunie  et,  parmi  les  principaux 
bienfaiteurs  de  cette  nouvelle  institution 
destinée  à élargir  encore  l’éducation  artis- 
tique du  peuple  américain,  on  remarque 
naturellement  au  premier  rang  M.  Pierpont 
Morgan,  accompagné  de  MM.  William 
Vanderbilt,  Henry  Frick,  etc. 


Expositions  variées.  — L’approche  de 
l’été  et  de  ses  chaleurs  ne  suspend  pas 
l'ardeur  des  artistes  exposants  qui  ouvrent 
coup  sur  coup  les  expositions  les  plus 
variées.  Notons  au  hasard  de  nos  courses 
rapides  — trop  rapides  en  quelques  cas  : 
— exposition  fort  belle  de  Delaherche  1 ; 
Josef  Israëlset  Frank  Brangwyn2;  Jacques- 
Marie  n;  Vayson  4 ; Blair-Bruce5;  exposi- 

1.  Musée  des  Arts  décoratifs. 

2.  Galerie  de  l’Art  Décoratif. 

3.  Galerie  Bernheim. 

4.  Galeries  Georges  Petit. 

5.  Galeries  Georges  Petit. 


tion  historique  et  artistique  de  Neuilly  4 ; 
exposition  des  Artistes  humoristes-; expo- 
sition du  Cercle  International  des  Arts, 
un  nouveau  groupement  qui  se  propose 
« de  favoriser  les  relations  amicales  entre 
les  artistes  et  amateurs  de  France  et  de 
l’étranger  »;  exposition  Camille  Pissarro5; 
L.  Jarraud  4;  Witold  Wojtkiewicz  5 ; de  la 
porcelaine 6 ; ensemble  de  MM.  Bonnard, 
Maurice  Denis,  Hermann-Paul,  Lacombe, 
Aristide  Maillol,  Ranson,  K.-X.  Roussel, 
Sérusier,  Vallotton  et  Vuillard7;  2e  Palais- 
Salon14;  les  Arts  de  la  Mer  9 ; ensemble 
Dauchez,  Raoul  du  Gardier,  Prinet;  puis 
Alphonse  Legros  et  Dorothée  Landau  ,0; 
Marie  Bermond  41  ; Paul  Vogler  42;  Félix 
Fournery  4:1  ; Lorens  Froelich  44. 

En  tout  vingt  et  une  expositions  particu- 
lières en  un  mois,  cependant  que  sont 
ouverts  les  Salons,  l’exposition  Carrière  à 
l’École  des  Beaux-Arts,  l’exposition  Char- 
din-Fragonard. 

Ne  croyez-vous  pas  qu’il  reste  vraiment, 
à ceux  qui  prétendent  suivre  le  mouvement 
artistique,  beaucoup  de  temps  pour  songer 
à leurs  petites  affaires  personnelles... 

Les  esprits  les  plus  modérés  estiment 
qu'il  y a au  moins  surproduction... 

L’Amateur. 

1.  Mairie  de  Neuilly-sur-Seine. 

2.  Palais  de  Glace. 

3.  Galerie  Eugène  Blot. 

4.  Galerie  des  Artistes  Modernes. 

5.  Galerie  Druet. 

6.  Musée  Galbera. 

7.  Galerie  Bernheim. 

8.  Cercle  de  la  Librairie. 

9.  Terrasse  des  Tuileries. 

10.  Galerie  de  l’Art  Décoratif  . 

11.  Chez  Dewambez. 

12.  Galerie  Camentron. 

13.  Au  Figaro. 

14.  Musée  Pédagogique. 

Le  Gérant  : Émile  Bonnet. 


PARIS.  — IMPRIMERIE  GEORGES  PETIT,  12,  RUE  GODOT-DE-M AUROI. 


MONOPOLES  ARTISTIQUES 


Le  bruit  court  qu’une  fois  encore  vient  de  ressusciter  une  vieille 
idée,  que  tout  le  monde  croyait  bien  disparue  à jamais,  celle  de  l’orga- 
nisation d'un  Salon  unique  sous  le  contrôle  absolu  de  l’Etat. 

Lorsque  ce  bruit  nous  parvint,  ce  nous  fut  une  stupeur  : comment, 
il  existe  encore  des  gens  pour  défendre  une  pareille  théorie?  il  existe 
encore  des  gens  qui  s’imaginent  que  les  Beaux-Arts  doivent  entrer  dans 
la  série  des  monopoles  d’Etat,  à côté  des  Téléphones,  du  Tabac,  des 
Allumettes  et  des  Timbres-Poste  ? Il  paraît  que  oui.  Ceci  est  un  peu 
inquiétant  pour  l’intellectualité  moderne. 

Empressons-nous  d’ajouter  que  l'Etat,  représenté  en  cette  occurence 
par  M.  le  sous-secrétaire  d’FAat  aux  Beaux-Arts,  s’est  empressé  de 
refuser  énergiquement  cette  dangereuse  proposition  et  n’a  pas  manqué 
d’arguments  pour  justifier  son  refus. 

Nous  ne  reprendrons  pas  ici  les  truismes  courants  d’un  usage  si 
parfaitement  banal  : à savoir  que  l’art  vit  de  liberté,  que  les  monopoles 
artistiques  sont  un  non-sens,  etc. 

Mais  nous  nous  bornerons  à dire  que  cette  proposition  rétrograde 
fait  mieux  comprendre  le  mal  inouï  que  l’organisation  dogmatique, 
hiérarchique,  administrative  du  Salon  des  Artistes  Français  a causé 
parmi  certains  artistes.  A notre  avis,  il  est  le  responsable  dans  ce  cas, 
puisque,  précisément  depuis  une  quinzaine  d’années,  les  groupements 
artistiques  se  font  librement  en  quantité  parfois  trop  considérable,  nous 
l’avons  souvent  dit  ici-même,  et  en  ne  se  basant  uniquement  que  sur  les 
affinités  électives  des  artistes  qui  les  composent. 
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Seule  immobile  parmi  ce  grand  mouvement,  la  Société  des  Artistes 
Français  se  lige  en  ses  formules  archaïques  et  reste  organisée  comme 
une  espèce  de  collège,  avec  des  classes,  des  notes,  des  récompenses, 
comme  une  manière  de  lycée  pour  les  artistes  majeurs.  Beaucoup 
d'artistes,  grâce  à elle,  à ses  séductions  honorifiques,  sont  devenus 
peintres  ou  sculpteurs  comme  ils  auraient  pris  un  métier  et  uniquement 
par  suite  de  la  banalisation  des  techniques  artistiques  ; ils  ne  se  sentent 
pas  de  force  à affronter  les  hasards  de  la  liberté  ; ils  sont  à l’aise  dans 
cette  société  où  l’on  conquiert  de  la  notoriété  au  moyen  de  récompenses 
qui,  aux  yeux  du  public,  tiennent  souvent  lieu  du  talent  absent  et  de 
l'originalité  inexistante.  Ils  sont  des  élèves  sages  et  récompensés,  que 
gênent  les  libres  manifestations  des  voisins  pas  sages  et  pas  récom- 
pensés. De  là  à vouloir  assurer  contre  ces  gêneurs  leur  situation  par 
une  patente  à monopole,  il  n’y  a qu’un  pas  : c’est  la  lutte  pour  la  vie. 

L’idée  n’a  même  pas  le  mérite  d’être  neuve;  c'est  une  vieille 
rengaine  qui  reparaît  à périodes  irrégulières  et  qui,  chaque  fois,  a le 
même  sort;  nous  rappellerons  seulement  qu’il  y a cinq  ans  le  dernier 
essai  dans  ce  sens  succomba  sous  le  ridicule,  grâce  à l’énergique  inter- 
vention d’Arsène  Alexandre  et  de  Frantz  Jourdain. 

Elle  tente  de  revivre  aujourd’hui  et  l’Etat  pour  la  faire  succomber 
n'a  eu  qu’à  l’écarter  d'un  geste  dédaigneux. 
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La  jolie  petite  ville  de  Pérouse  est  en 
elle-même,  à l’instar  de  Pise,  de  Bruges, 
un  véritable  musée.  Placée,  comme  tant 
d'autres  villes  ombriennes,  sur  le  faîte 
d'une  haute  colline  dominant  une  char- 
mante vallée,  elle  a rempli  au  Moyen-Age 
un  rôle  très  important,  et  a eu,  sous  la 
domination  des  papes,  une  ère  de  grande 
prospérité  et  de  brillante  activité  intel- 
lectuelle ; mais,  isolée  de  ce  réseau  de 
vie  intense  et  fiévreuse  qui  relie  les  villes 
industrielles,  elle  s'est,  aujourd’hui,  pai- 
siblement endormie  au  soleil,  et  c'est  à 
sa  paresse  voluptueuse  qu’elle  doit  d'avoir 
conservé  d'une  façon  si  parfaite  les  gloires 
artistiques  de  l’«  auguste  » cité  de  jadis. 

Il  vaudrait  la  peine  de  faire  le  voyage 
d'Italie  uniquement  pourvoir  cette  pia\\a 


53 


}fÜ 


236 


LE  MUSEE 


de  Pérouse,  d’une  si  éloquente  beauté,  où  se  dresse  devant  l'esprit  du 
spectateur,  illuminé  d'une  lueur  subite,  une  vision  intense  de  la  vie 
moyenâgeuse,  tandis  que  l’œil  est  charmé  par  les  lignes  élégantes  et 
sévères  de  l'architecture  environnante  et  par  l’éclat,  sur  les  pierres 
vétustes  et  sur  les  naïves  sculptures  des  xiiic  et  xive  siècles,  de  la  lumière 
dorée  de  l’Italie 

D’un  côté,  le  pala\\o  del  Popolo,  noble  bâtisse  du  xive  siècle, 
avec  ses  belles  fenêtres  ogivales  à colonnettes  et  son  escalier  monu- 
mental, surmonté  des  emblèmes  de  la  ville  et  du  parti  guelfe,  — un 
griffon  et  un  lion,  œuvres  naïves,  mais  d’une  rude  énergie,  en  plaques 
de  bronze  martelé,  comme  l’aigle  farouche,  aux  ailes  éployées,  qui  orne 
le  palais  communal  de  la  voisine  Todi,  et  qui  furent  exécutées  en  1281, 
pour  être  placées  au  milieu  de  la  place  ; de  l’autre  côté,  l'église  majeure, 
le  Duomo,  avec  ses  lignes  élégantes  et  harmonieuses,  avec  sa  façade  ornée 
de  blanches  rosaces  de  marbre,  ajourées  sur  fond  rouge,  ayant,  à l'ombre 
de  son  clocher,  la  majestueuse  statue  de  bronze  de  Jules  III  bénissant, 
par  Vincenzo  Danti,  qui  semble  personnifier  l’ancienne  puissance 
pontificale  à Pérouse,  et,  au  milieu  de  la  place,  la  célèbre  Fonte  grande , 
sculptée  en  1277  et  surmontée  d’un  groupe  en  bronze  représentant  des 
nymphes  et  des  griffons.  Ces  monuments,  reliés  entre  eux  ou  environnés 
de  maisons  de  vétuste  aspect,  invitent  à la  rêverie,  et  quand  la  place, 
inondée  de  soleil,  est  déserte,  il  vous  semble  que,  des  rues  aboutissantes 
ou  des  portes  closes  où  se  massent  les  ombres  des  frises  sculptées, 
doivent  surgir  des  figures  drapées  portant  le  pittoresque  costume  du 
xiv0  siècle,  et  que,  au  son  du  tocsin,  cette  pia\\a  antique  doive  subite- 
ment se  remplir  de  cette  foule  houleuse  que,  comme  une  rafale  subite, 
lançait  dans  les  rues  la  tourmente  guelfo-gibeline. 


Les  promoteurs  de  la  Mostra  di  Arte  Antica  ont  eu  l'excellente  idée 
de  réunir  les  objets  exposés  dans  cet  historique  palais  de  la  commune, 
où  déjà  l’on  avait  transporté  les  tableaux  précieux  que  possède  Pérouse, 
et  qui  ont  été  récemment  réorganisés,  entre  autres  le  xMargaritone 
d’Arezzo,  les  superbes  œuvres  du  Perugino,  malheureusement  détachées 
de  la  Sala  del  Cambio,  celles  des  Bonfigli  et  de  Bartolommeo  Caporale, 
l'intéressante  peinture  de  Jean  Boccati  de  Camerino,  celles  du  Pintu- 
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ricchio  et  du  Spagna,  et  cette  fière  Adoration  des  Mages  de  Fiorenzo  di 
Lorenzo,  dont  les  œuvres  sont  si  rares,  et  la  merveilleuse  suite  de  petits 
panneaux,  par  le  même  artiste,  exécutés  en  1473,  représentant  les 
Miracles  de  saint  Bernardin. 

Le  palais  du  Peuple  fut  commencé  en  1279  et  agrandi  plusieurs  fois 
de  i3oo  à 1341,  époque  où  il  fut  achevé.  On  attribue  le  plan  principal 
de  l’œuvre  au  Pérousin  Fra  Bcvignate;  mais  les  documents  des  archives 
nous  font  savoir  que,  vers  1290-1297,  y ont  travaillé  Giacomo  de  Scrva- 
dio  et  M°  Giovanello  di  Benvenuto,  en  1 326,  Ambrogio  Maitani  de 
Sienne  et,  enfin,  Philippe  di  Baldo  di  Geremia.  On  entre  à l'exposition 
par  la  jolie  petite  porte  sculptée  qui  donne  sur  le  Corso,  l'ancien  Borgo  di 
S.  Pietro,  et  on  voit,  au  rez-de-chaussée,  des  moulages  de  sculptures 
des  ive,  vie,  xne,  xm°  et  xive  siècles.  On  y remarque  le  moulage  du  sarco- 
phage de  saint  Ægidius,  qui  appartient  à l’Université  de  Pcrouse,  et 
celui  de  la  porte  de  l’église  de  Saint-Constance,  dans  le  voisinage  de 
Pérouse,  attribuée  à l'an  1205,  voire  même  à une  époque  antérieure,  et 
dont  nous  donnons  un  dessin. 

De  là  on  passe  dans  une  suite  de  salles  dédiées  à l'art  ombrien  des 
xue,  xme,  xivc  et  xve  siècles.  L'Ombrie  est  très  riche  en  fresques,  marbres 
sculptés  et  objets  d'art  de  cette  époque,  et  l’étude  des  nombreuses  œuvres 
de  peinture  ou  d'orfèvrerie,  envoyées  de  toutes  les  villes  et  de  tous  les 
pittoresques  petits  villages  de  la  région,  est  très  instructive.  Fabriano, 
Spello,  Città  di  Castello,  Gubbio,  Todi,  Massa  Martana,  Assisi,  Foligno, 
Rieti,  Poggio  Misteto  et  tant  d’autres,  ont  fait  des  envois  et  on  y voit 
une  multitude  de  ces  grands  Christs  en  bois  découpé  et  peint,  d'horri- 
pilant aspect  ; mais  aussi,  parmi  ces  peintures  primitives,  quelques 
essais  d’une  naïveté  charmante  et  d'un  sentiment  très  délicat.  On  y 
admire  une  ravissante  peinture  de  Gentile  da  Fabriano,  représentant  la 
Vierge  en  adoration  devant  l'Enfant  qu'elle  tient  sur  ses  genoux;  c'est 
du  reste  une  des  gloires  du  musée  municipal  de  Pise.  Dans  une  salle,  on 
a réuni  aussi  des  étoffes  précieuses  et  des  toiles  brodées  du  xive  siècle, 
notamment  les  habits  de  sacre  du  pontife  Benoît  XI  (mort  en  1304) 
provenant  de  l'église  de  Saint-Dominique,  à Pérouse  même.  Mentionnons 
aussi  des  crosses  épiscopales  en  ivoire  du  xie  siècle. 

Je  m’arrête  à deux  pièces  capitales  de  cette  section,  l’une  pour  l'orfè- 
vrerie du  xne  siècle  ; l’autre  pour  l'art  du  verre  au  xive.  L'orfèvrerie 
médiévale  ne  pouvait  pas  être  mieux  représentée  que  par  cet  historique 
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devant  l’autel  en  argent  repoussé  et  ciselé,  offert  à la  cathédrale  de  Città  di 
Castello,  en  1143,  par  le  pontife  Célestin  II.  Il  est  divisé  en  compartiments 
où  se  déroulent  des  scènes  du  Nouveau  Testament  et,  au  milieu,  on  voit 
une  grande  figure  assise  du  Christ  bénissant.  La  verrerie  du  xive  siècle  est 
représentée  par  des  plaques  en  verre  bleu  à décor  en  or  finement  gravé. 
Une  grande  plaque  centrale  a pour  sujet  la  Vierge  et  l’Enfant,  et  d'autres, 
plus  petites,  offrent  les  symboles  des  quatre  Evangélistes,  des  figures  de 
saints  et  des  ornements.  Ces  plaques  devaient  faire  partie  d'un  reliquaire 
très  important  dont  la  matière  métallique  aura  été  fondue  dans  une 
période  de  troubles.  Cette  précieuse  verrerie  appartient  au  municipe  de 
Todi. 

On  espère  pouvoir  organiser  à Pérouse  un  musée  important  de 
l'art  régional  ; mais  je  doute  que  ces  plaques  en  fassent  jamais  partie,  car 
j’ai  observé  que  Todi,  à grande  distance  du  chemin  de  fer  et  la  moins 
privilégiée  des  villes  ombriennes,  voit  d'un  œil  jaloux  les  progrès  de  sa 
voisine  Pérouse,  siège  de  l'Université,  et  accuse  cette  ville  de  tous  ses 
déboires.  C'est  en  effet  grand  dommage  de  voir  cette  pittoresque  petite 
ville  abandonnée  comme  elle  l’est.  Les  touristes  ne  devraient  pas  passer 
par  Pérouse  sans  la  visiter,  car,  en  dehors  de  l’importance  artistique  de 
son  église,  elle  réserve  à l'artiste  des  émotions  délicieuses  par  l’aspect 
curieux  de  ses  ruelles  tortueuses  et  à pic  et  de  ses  vieilles  maisons  avec 
ces  sombres  impasses  à arc,  donnant,  par  le  contraste  des  lumières,  un 
aspect  féerique  à la  vue  de  la  vallée. 


L’éminent  directeur  des  Beaux-Arts  à la  Minerva,  M.  Corrado  Ricci, 
a été  le  promoteur  de  ces  expositions  régionales  et  il  a eu  là  une  excel- 
lente idée.  Grâce  aux  lois  draconiennes  sur  la  vente  des  objets  d’art, 
le  gouvernement  italien  s'était  vu  peu  à peu  fermer  toutes  les  portes,  car  les 
possesseurs  d’objets  antiques  s’étaient  aperçus  que,  du  jour  où  ils  avaient 
montré  leurs  objets  à un  directeur  de  musée,  ils  étaient  en  butte  à une 
véritable  surveillance  de  la  police,  et  on  ne  leur  laissait  la  tranquillité  que 
lorsqu’ils  avaient  cédé  pour  un  prix  dérisoire  des  objets  de  très  grande 
valeur.  Corrado  Ricci  a ramené  la  confiance  dans  le  pays,  en  montrant  que 
le  gouvernement  est  aujourd'hui  à même  de  payer  un  prix  raisonnable 
pour  les  objets  qu’il  convoite  et  est  disposé  à agir  d’une  façon  très 
libérale  et  surtout  loyale  pour  ceux  qu'il  ne  peut  pas  ou  ne  veut  pas 
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‘acheter.  Dans  ces  conditions,  la  tâche  de  ceux  qui  désirent  vivement 
augmenter  les  richesses  artistiques  des  musées  italiens  est  considéra- 
blement aplanie  et  Pérouse  réussira  sûrement  à réunir,  autour  des 
merveilleux  tableaux  qu’elle  possède,  des  échantillons  de  l’orfèvrerie  si 
abondante  dans  la  région,  surtout  à Foligno  qui  a été  un  des  centres  les 
plus  actifs  pour  cette  industrie. 

A ce  propos,  nous  appelons  l’attention  de  M.  Corrado  Ricci  sur 


l’utilité  d'une  réorganisation  du  musée  de  Bologne.  Le  directeur  de  ce 
musée,  M.  Brizio,  vient  de  mourir.  C était  un  savant,  dans  toute 
l’acceptation  du  terme,  et  il  a fait  beaucoup  pour  les  séries  antiques 
étrusques  et  ombriennes  de  ce  musée,  car  il  était  très  versé  dans 
l’étude  de  l'art  antique  de  sa  province;  mais  tout  ce  qui  était  étranger 
à ses  études  était  par  lui  délaissé  complètement.  Ainsi,  on  voit  un 
merveilleux  bronze  grec  archaïque  représentant  un  Silène  couché,  et 
quelques  bronzes  très  importants  du  xve  siècle,  négligeamment  jetés 
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au  ras  du  sol  dans  le  bas  d’une  vitrine,  avec  des  surmoulages  et  des 
bronzes  du  xvn%  de  telle  façon  que,  pour  les  étudier,  j'ai  dû  me  mettre 
à genoux,  au  grand  ébahissement  des  gardiens;  plus  loin,  on  voit  des 
médailles  contemporaines  ou  des  chinoiseries  de  bazar,  mêlées  à des 
ivoires  merveilleux  des  xie  et  ixe  siècles  ; des  faïences  hispano-moresques 
et  italiennes  de  tout  premier  ordre  — il  suffit  de  citer  le  célèbre  plat  de 
M°  Giorgio  — encrassées  et  poussiéreuses,  voisinent  avec  de  la  terraille 
espagnole  ou  italienne  du  xvne  siècle  ; un  verre  émaillé  de  Venise  du  xvc, 
un  pur  chef-d’œuvre  des  Benivieni,  a pour  compagnons  de  prison  des 
médiocrités  de  la  pire  espèce. 


Mais  revenons  à l’examen  des  objets  de  la  Mostra  d'Arte  Umbra. 
Nous  montons  au  premier  étage.  On  a réuni  dans  la  première  salle 
plusieurs  tableaux  de  Bartolomeo  délia  Gatta,  de  Benozzo  Gozzoli, 
et  de  Nicolô  Alunno  de  Foligno,  né  vers  la  fin  de  la  première  moitié 
du  xve  siècle  et  mort  vers  i5o2.  Vrai  fils  de  la  terre  ombrienne,  tout  en 
s’inspirant  profondément  des  œuvres  de  Benozzo  Gozzoli  à Montefalco 
et  à Pérouse,  il  reste  attaché  aux  traditions  de  sa  province  et  c'est  bien 
un  art  provincial  qu'il  nous  présente,  mais  subitement  illuminé  de 
qualités  puissantes.  On  y voit  un  superbe  tableau,  dont  le  panneau 
central  offre  comme  sujets,  dans  le  bas,  la  Vierge  avec  l'Enfant 
et  un  chœur  d'anges,  et,  dans  le  haut,  une  Pietà.  La  figure  de  la  Vierge 
est  d'un  grand  charme  et  l'Enfant,  debout  sur  les  genoux  de  la  mère, 
portant  à sa  bouche  des  cerises  que  lui  offre  un  ange,  et  levant  son  petit 
visage  subitement  soucieux,  est  d'une  rare  sincérité.  Le  tableau  porte  la 
signature  : nicolavs  fvlginas  pinsit  mcccclxxi.  Un  autre  grand  tableau 
provenant  de  la  cathédrale  de  Nocera  Umbra,  offre,  sur  le  panneau 
central,  la  Vierge  en  adoration  et  l’inscription  : hopvs  nicolai  fvlginatis 
mccccxlxxii,  et  le  Couronnement  delà  Vierge  ; sur  les  panneaux  latéraux, 
dans  le  haut,  des  bustes  de  saints  pontifes,  de  saint  Sébastien,  de  saint 
Jean-Baptiste,  de  saint  Paul  et  de  sainte  Catherine,  et,  dans  le  bas,  les 
figures  entières  de  saint  Laurent,  saint  Raynal,  saint  Félicissime,  le 
martyre  de  Todi  et  saint  François. 

C'est  une  des  œuvres  les  plus  soignées  du  maître  ; mais,  malgré  la 
suave  poésie  qui  se  dégage  des  sujets  du  panneau  central  et  l'aimable 
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élégance  de  la  figure  juvénile  de  saint  Félicissime,  sûrement  le  portrait 
de  quelque  riche  jouvenceau  de  l'époque,  mes  préférences  vont  à une 
fresque  brutale,  mais  énergique,  attribuée  à l'Alunno  mais  terminée 
par  son  fils  Lattanzio,  provenant  de  l'église  de  Saint-Barthélemy 
de  Marano,  près  de  Foligno,  et  représentant  le  supplice  de  saint 
Barthélemy.  Dans  le  contraste  frappant  qui  existe  entre  ces  deux 
tableaux,  l'un  plein  de  grâce  et  de  sentiment,  l'autre  d’une  sauvage 
hardiesse,  il  y a toute  la  vie  du  moyen  âge.  Ces  seigneurs,  vêtus 
de  velours  soyeux  brodé  d’or,  avec  leurs  cheveux  finement  bouclés, 
pommadés  et  parfumés,  sont  ceux-là  mêmes  qui,  au  premier  cri  de 
guerre,  se  ruent  au  carnage,  enfermés  dans  leurs  lourdes  armures. 
On  peut  dire,  il  est  vrai,  que  c'est  l’image  éternelle  de  l'homme;  mais 
aujourd'hui  notre  sensiblerie  a mis  entre  ces  deux  phases  mille  nuances 
diverses  qui  étaient  inconnues  au  xve  siècle.  Aussi  nous  ne  devons  pas 
être  surpris  de  reconnaître  le  même  pinceau  dans  ces  deux  tableaux  si 
différents  de  sentiment  et  respirant,  l'un  la  douceur  et  la  paix  divine, 
l'autre  toute  la  brutalité  et  la  sauvagerie  humaine. 

Dans  cette  même  salle,  sur  un  chevalet,  en  face  de  la  grande 
fenêtre  ogivale,  est  un  ravissant  petit  tableau  de  Benozzo  Gozzoli,  le 
délicat  élève  de  Fra  Angelico  dont  le  séjour  en  iq5o  à Montefalco 
et  puis  à Pérouse  a eu  une  influence  si  heureuse  sur  les  peintres 
ombriens.  Ce  joyau  appartient  à la  petite  ville  de  Terni;  il  repré- 
sente le  Mariage  de  sainte  Catherine  et  porte  la  signature  : opvs  benotii 
de  florentia  mcccclxvi.  On  y voit  la  Vierge  avec  l’Enfant;  à gauche, 
saint  Barthélemy  et  sainte  Catherine;  à droite,  saint  François  et  sainte 
Lucie  et  dans  le  haut,  deux  anges  qui  soulèvent  une  draperie  derrière 
le  trône  de  la  Vierge.  A côté  de  ces  tableaux  a été  exposé  un  devant 
d'autel  en  velours  brodé  d’or,  donné  par  Sixte  IV,  en  1475  à la  célèbre 
basilique  de  Saint-François  d’Assise.  On  y voit  le  pontife  Sixte  IV 
agenouillé  devant  saint  François  et  la  légende  : sixtvs  . mi . pont.maximvs  ; 
sur  les  côtés,  les  armoiries  de  la  Rovere  ; on  a attribué  les  dessins 
à Antonio  del  Pollaiolo.  Dans  une  petite  salle  perdue,  à côté,  au 
milieu  de  tableaux  médiocres,  on  voit  des  merveilles  de  l’orfèvrerie 
du  xiv°  siècle.  C'est  la  crosse  pastorale  de  la  cathédrale  de  Città  di 
Castello  en  argent  doré  et  ciselé,  rehaussée  d’émaux  translucides. 
Un  ange  d’exquise  facture  soutient  la  volute  feuillagée  de  la  crosse  au 
milieu  de  laquelle  on  voit  l évêquc  agenouillé  devant  la  Vierge. 
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Plus  loin,  dans  une  salle  réservée  aux  grandes  pièces  d'orfèvrerie, 
nous  trouvons  une  autre  merveille  du  xive  siècle,  c’est  une  Vierge  en 
ivoire,  de  travail  français,  légèrement  rehaussée  de  couleurs  et  dorures. 
Plie  est  d’une  facture  admirable  et  d'une  si  captivante  beauté  qu’on  a 
de  la  peine  à en  détacher  les  yeux  pour  regarder  les  choses  précieuses 
qui  sont  auprès.  Elle  vient  du  couvent  d’Assisi,  et  l’on  croirait  volontiers 
qu’elle  y est  venue  pour  y représenter  la  piété  d'une  reine  de  France. 
A côté,  on  remarque  un  calice  et  une  patène  en  argent  de  la  fin  du 
xive  siècle,  avec  des  émaux  translucides  de  toute  beauté.  Le  calice  porte 
l’inscription:  chatalvtivs  . pétri  . de  . tvderto  . me  . fecit  (1379).  Ces 
objets  appartiennent  au  municipe  de  Pérouse.  Le  couvent  d’Assisi  a 
envoyé  un  ciboire  en  argent  doré  du  xme  siècle,  portant  l’inscription  : 

NICCOLAVS  . PAPA  . QUARTVS  . — GVCCIVS  . MANAIE  . DE  . SENIS  . FECIT  . 

Le  monastère  de  Monte  Luce,  près  Pérouse,  a envoyé  un  grand 
reliquaire  en  argent  doré  et  orné  d'émaux,  œuvre  ombrienne  de 
l’an  1 3y6,  connue  sous  le  nom  de  reliquaire  de  Saint-Julien  ; mais  cet 
objet  a malheureusement  subi  des  restaurations  fort  maladroites  qui  en 
dénaturent  complètement  l’aspect.  D'autres  ouvrages  d’orfèvrerie  du 
xvic  siècle,  sont  l'œuvre  des  Roscetti  de  Foligno.  Nous  revenons  sur  nos 
pas  et  nous  entrons  dans  la  grande  salle  du  Conseil,  que  des  vandales 
ont  restaurée  et  badigeonnée  soi-disant  dans  le  goût  ancien.  On  y a réuni 
des  œuvres  de  toute  espèce  et  de  toutes  provenances,  mais  le  regard, 
de  loin,  est  attiré  par  l’œuvre  principale.  C’est  le  Christ  portant  la 
croix , attribué  au  Pérugin,  appartenant  au  monastère  délia  Colomba, 
à Pérouse. 

C'est  une  simple  esquisse  de  la  seule  figure,  sur  une  toile  au  gros 
cannevas  ; mais  quelle  puissance  d’expression,  quelle  exquise  simplicité  ! 
Les  yeux  de  cette  figure,  pleins  de  pitié  et  de  douleur,  vous  saisissent, 
vous  pénètrent.  Peu  d’œuvres  d’art  m’ont  émotionné  autant  ; c’est  une 
émotion  qui  vous  prend  à la  gorge  et  vous  met  les  larmes  aux  yeux,  et, 
devant  la  puissance  de  cette  divine  interprétation  de  la  souffrance,  me 
revenait  à l’esprit  la  phrase  incisive  avec  laquelle  Léonard  deVinci  décrivait 
son  rêve  d idéalité  : « La  peinture  est  chose  mentale  »,  car  une  telle  œuvre, 
d'un  seul  regard,  transmet  à la  distance  des  siècles,  dans  toute  sa  force, 
de  cerveau  à cerveau,  une  même  pensée  et  une  même  émotion.  Les  yeux 
douloureux  de  ce  Christ  réveillent  en  tout  être  humain  qui  le  contemple 
toutes  les  douleurs  vécues,  et  il  vous  semble  comme  si,  au  réveil  d'un 
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de  ces  chocs  sensibles,  l'artiste  ait  été  là,  près  de  vous,  vous  eût  serré 
la  main  en  vous  disant  d'une  voix  triste  : « Vous  comprenez  ma  douleur, 
je  compatis  à la  vôtre.  » Cette  toile  ne  devrait  pas  sortir  d'une  église. 
Pensez  à tout  le  bien  que  peuvent  accomplir  ces  yeux  pleins  de  douceur 
dans  la  pénombre  des  voûtes  séculaires,  quand  ils  rencontreront  ceux 
d'êtres  soulfrants.  Que  l’érudition  accaparante  laisse  au  moins  celle-là  à 
son  rôle  de  piété,  car  elle  appartient  à l'humanité  souffrante  et  n'a  que 
faire  des  commentaires  érudits. 

Après  avoir  contemplé  cette  œuvre  sublime,  on  a l’esprit  tellement 
occupé  par  cette  image  troublante,  que  toutes  les  autres  choses  paraissent 
banales,  et  pourtant  il  y en  a de  très  belles.  Je  citerai  un  fragment  de 
tableau  représentant  la  Vierge  et  l’Enfant,  par  Pinturicchio,  appartenant 
au  municipe  de  Trevi  et  qui  serait  à mon  avis  une  première  idée  du 
tableau  de  la  National  Gallery  de  Londres,  et  les  précieux  manuscrits 
des  v°,  viic,  vm°,  ix°  et  xi°  siècles,  du  chapitre  métropolitain  de  Saint- 
Laurent  de  Pérouse  et  de  la  Bibliothèque  communale,  entre  autres  le 
manuscrit  d’Etienne  de  Byzance  du  vc  siècle  et  les  deux  manuscrits 
enluminés  de  la  Divina  Commedia,  appartenant  à la  Bibliothèque  com- 
munale de  Pérouse. 


De  cette  grande  salle  on  passe  dans  une  petite  pièce  où  l’on  a 
exposé  des  fers  des  xvc  et  xvie  siècles  pour  cuire  les  gaufres  (fer ri  da 
cialde).  Ils  portent  les  armoiries  des  familles  qui  faisaient  distribuer  ces 
« plaisirs  » à l'occasion  des  grandes  fêtes  populaires,  et  ont  de  curieuses 
légendes,  accompagnées  parfois  du  nom  de  l’artiste  graveur.  En  voici 
quelques  exemples  : un  de  ces  fers,  du  xve  siècle,  à les  inscriptions  : 

ME  FE  FIORAVANTE  DE  PETRUCIO  — NON  TE  FIDARE  DE  RAS  PAN  TI  1460;  Ull 

autre  du  xvic  siècle  : + viva  la  baglionescha  sempre  vnita  cola 
vitelescha.  Armoiries  des  Baglioni  : — chi  a l’  core  nobile  et  gentile 
senpre  pensa  el  servitio  remrtire  («  Qui  a nobles  et  délicats  senti- 
ments, s’efforce  toujours  de  rendre  les  bienfaits  reçus  »).  Armoiries  des 
Vitclli.  Et  voici  une  naïve  réclame  que  se  fait,  sur  une  de  ces  rondelles, 
l’orfèvre  Rosseto  de  Foligno  : vero  e como  se  d:ci  che  quisti  ferra 

SONNO  DE  PIER  FELICI  — FE  ROSCIECTO  EL  LAVORO  BELLO  PEL  CONSOBRINO 

svv  fratello  («  C'est  bien  vrai,  comme  on  le  dit,  que  ces  fers  appar- 
tiennent à Pier  Felice;  c’est  Rossetto  qui  a fait  ce  bel  ouvrage  »). 
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Sortant  de  cette  pièce,  nous  entrons  dans  une  autre  réservée  aux 
faïences  italiennes.  Au  point  de  vue  artistique,  cette  partie  de  l'expo- 
sition otl're  une  très  grande  déception.  On  espérait  voir  quelques  pièces 
importantes  des  fabriques  de  Deruta  et  de  Gubbio  et  on  n'y  trouve 
qu'un  médiocre  petit  plat  à reflets  de  Gubbio.  Il  reste  en  Italie  très  peu 
de  faïences  en  possession  des  particuliers,  car  les  musées  ont  acheté 
les  pièces  principales.  Je  citerai,  à simple  titre  de  curiosité,  un  plat 
de  Pesaro  de  l'an  1 5 56  — du  reste  fort  ordinaire  — avec  un  sujet 
humoristique.  C'est  un  coiffeur  lavant  la  tête  à un  âne  et,  autour, 
l'inscription  : Chi  lara  cl  capo  a l'asino  si  perde  omtii  fatiga. 

Pourtant,  il  y a un  objet  qui,  à lui  tout  seul,  représente  digne- 
ment la  fabrique  de  Deruta.  C'est  un  assemblage  de  carreaux  de  pave- 
ment, découverts  récemment  à Deruta  dans  une  chapelle  du  couvent 
de  Saint-François;  malheureusement,  la  plus  grande  partie  de  ces  car- 
reaux sont  très  abîmés.  Ils  ont  été  exécutés  en  1 523  et  024  et  sont  d'un 
dessin  admirable.  On  y voit  les  représentations  symboliques  des  mois 
de  l'année,  des  saisons,  du  jour  et  de  la  nuit,  les  divinités  de  l'Olympe, 
les  Muses,  les  Sy billes,  un  buste  d'empereur  romain,  une  tête  de  nègre, 
un  amour  qui  lit,  la  biche  symbolisant  l'âme  désireuse  de  se  désal- 
térer â la  source  divine.  Ces  carreaux  ont  été  publiés  récemment  dans 
l’Arte  par  Milziade  Magnini  (fasc.  III,  1907).  La  fusion  délicatement 
atténuée  des  différentes  couleurs  est  un  trait  intéressant  de  cette  œuvre 
remarquable,  et  elle  devrait  mettre  sur  la  voie  de  recherches  sérieuses 
pour  attribuer  à Deruta  nombre  de  faïences  qui,  jusqu’ici,  ont  été 
données  à Faenza. 

On  a réuni  aussi  quelques  documents  très  intéressants,  concernant 
les  artistes  qui  travaillaient  aux  faïences,  entre  autres  sur  Giulio  Per 
Filippo  Matarazzi  de  Deruta,  établi  à Pérouse  en  1 5 33  ; sur  M°  Giorgio 
Andreoli,  sur  les  frères  Maturansio  et  Lazzaro  di  Battista  de  Faenza 
établis  à Deruta,  sur  El  Frate  de  Deruta,  que  le  Dr  Brigante  croit  appar- 
tenir â la  famille  Mancini  et  qu'il  voudrait  identifier  avec  Filippo  de 
Jacopo  detto  il  Frate  qui,  en  1578,  était  chancelier  de  la  commune  de 
Deruta  ; sur  Cesare  di  Alexandro  de  Dureta  ( 1 588),  etc. 

Le  document  de  l'an  1 533,  qui  concerne  Giulio  Per  Filippo  Matarazzi 
de  Deruta  est  très  curieux  ; cet  artiste  demande  à être  élevé  au  grade 
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de  la  civilita  comme  les  autres  citoyens  de  Pérouse,  malgré  qu’il  exerce 
l'art  de  faïencier,  l'arte  de  far  le  brocche  de  omni  sorta.  Et  le  document 
porte  une  devise  avec  une  brocca ). 

On  a exposé  aussi,  comme  une  précieuse  relique,  une  missive  du 
célèbre  Maestro  Giorgio,  elle  porte  la  signature  : ma  giôgio  vasaio. 


Au  troisième  étage  se  trouve  encore  une  salle  qui  précède  celles 
réservées  à la  galerie  de  tableaux  de  la  ville.  On  y remarque  une  tapis- 
serie de  toute  beauté,  donnée  en  1479  par  Sixte  IV  à la  basilique  de 
Saint-François  d'Assise,  sur  laquelle  sont  représentés  les  pontifes 
Nicolas  IV,  Sixte  IV  et  Alexandre  V,  avec  saint  François  recevant  les 
stigmates,  et  deux  grands  morceaux  d'étoffes  brodées  du  xmc  siècle. 
Une  d’elles,  en  tissu  jaune  d’or,  est  ornée  de  broderies  en  or  représentant 
des  griffons  et  des  oiseaux.  Elle  appartient  à la  basilique  de  Saint- 
François  d’Assise  et  selon  la  tradition  aurait  été  donnée  en  1226  par 
une  dame  romaine,  Giacomina  di  Settesoli,  pour  déposer  sur  la  bière 
de  saint  François.  Il  est  curieux  de  constater  que  personne  n’a  songé 
à l'art  antique  de  l'Ombrie,  pourtant  si  curieux 
avec  ses  statuettes  étirées  de  guerriers  coiffés 
de  casques  à très  haut  cimier.  Il  y a seulement 
une  petite  vitrine  renfermant  quelques  mon- 
naies deTuderetj’y  trouve  une  petite  monnaie 
inédite  avec  la  légende  A2IAC  qui  appartient 
probablement  à Assisi.  En  voici  un  dessin  que  j’ai  pris  rapidement, 
grâce  à l’amabilité  du  propriétaire  : le  capitaine  Celso  Cappelli,  le 
sympathique  conservateur  de  l’exposition. 

Nous  avons  signalé  les  pièces  de  haute  valeur  artistique,  réunies 
dans  cette  exposition  ; mais  un  très  grand  intérêt  régional  s'attache  aux 
nombreuses  œuvres  secondaires  qui  expliquent  dans  tous  ses  détails 
l'ambiance  artistique  de  chaque  époque.  Ainsi,  plusieurs  peintres  qui  ne 
sont  pas  représentés  dans  la  collection  de  tableaux  de  la  ville  de  Pérouse, 
peuvent  être  étudiés  à côté  de  leurs  contemporains.  Signalons  les  noms 
d'Allegretto  Nuzi,  d’Antonio  da  Fabriano,  de  Tommasuccio  Nelli,  de 
Mezzastri,  de  Matteo  da  Gualdo,  de  l'Ingegno,  de  Melanzio  et  de  ce 
Tiberio  di  Assisi  ( Tiberius  Diotelevi),  qui  a peint  la  chapelle  des  roses, 
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au  couvent  de  Santa  Maria  degli  Angeli,  près  d’Assisi,  et  l’aspect  général 
des  œuvres  des  petits  maîtres  ombriens  du  xve  siècle,  travaillant  pénible- 
ment avec  des  méthodes  surannées  et  des  gaucheries  presque  enfantines, 
évoque  l'image  de  ces  paisibles  villagets  dont  nous  voyons  les  contours 
imprécis  couronnant  les  lointaines  collines  bleutées  dans  les  tableaux 
du  Francia. 

L’exposition  de  Pérouse  a été  un  véritable  succès  et  fera  certaine- 
ment faire  un  grand  pas  aux  études  sur  l’art  ombrien.  Nous  voudrions 
qu  elle  servît  à montrer  l'intérêt  qu’il  y aurait  à faire  plus  souvent  en 
France  des  expositions  régionales.  Elles  seraient  d'un  très  grand  ensei- 
gnement. 

Arthur  Sam bon. 


AUX  RUINES  D'ITALIC A 


Les  étrangers  attirés  par  les  fêtes  de 
la  Semaine  sainte  à Séville  sont  venus 
se  griser  de  gaieté,  de  foules,  de  cor- 
tèges, de  danses,  de  vie  pittoresque. 
La  plupart  d’entre  eux  — les  Français 
surtout, — ne  sesententpointd’humeur 
d’aller  visiter  des  ruines,  de  vieux  pans 
de  murailles.  Les  exigences  ridicules 
des  cochers,  qui  vous  demandent  trois 
douros  pour  ellectuer  les  sept  ou  huit 
kilomètres  qui  séparent  Séville  d’Ita- 
lica,  achèvent  de  décourager  les  bonnes 
volontés  hésitantes.  Et  tout  le  monde 
y perd  : les  étrangers,  qui  se  privent 
de  voir  un  coin  très  curieux  de  cam- 
pagne andalouse;  les  indigènes,  aux- 
quels les  touristes  apporteraient  de 
précieuses  ressources. 

On  franchit  le  Guadalquivir  et  l’on 
fait  une  première  station  au  faubourg 
de  Triana. 

L’église  de  Santa  Ana,  dans  ce  fau- 
bourg, mérite  une  rapide  visite,  car 
elle  possède  d’assez  belles  toiles  de 
Pedro  Campana.  L’ancienne  Char- 
treuse (la  Cartuja),  transformée  aujour- 
d’hui en  fabrique  de  vaisselle  et  d’azu- 
lejos,  possède  un  curieux  portail  mu- 
dejar  qu’il  faut  aussi  voir  en  passant. 


Puis  l’on  s’éloigne  dans  la  campagne 
ensoleillée,  poudreuse,  presquedéserte, 
où  la  terre  est  mélancolique,  tandis  que 
le  ciel  est  plein  de  joie.  De  loin  en  loin, 
une  rencontre  pittoresque;  c'est  un 
couple  de  paysans  juchés  sur  le  même 
âne  aux  pompons  rouges,  ou  encore 
un  troupeau  de  porcs  bruns  qui  pas- 
sent tumultueusement  en  soulevant 
d’immenses  nuages  de  poussière.  Et 
sous  la  lumière  aveuglante,  la  poussière 
une  fois  soulevée  reste  suspendue  dans 
l’air  qui  vibre,  enveloppe  toutes  choses 
d’une  atmosphère  blonde  et  mobile, 
où  se  confondent  les  molécules  qui 
viennent  d’en  bas  et  les  atomes  de  lu- 
mière qui  descendent  d’en  haut. 

Enfin,  l’on  arrive  à un  champ  d’oli- 
viers, et,  parmi  la  frondaison  bleutée, 
on  aperçoit  une  église.  C’est  le  cou- 
vent de  San  Isidro  del  Campo,  qui 
eut  pour  fondateur  un  personnage 
d’épopée. 

A la  fin  du  xme  siècle,  l’illustre 
Alonzo  Ferez  de  Guzman,  dit  el  Bueno, 
qui  y venait  prier  fréquemment,  y 
fonda  un  monastère  qu’il  destinait  à 
recevoir  sa  sépulture  et  celle  des 
siens. 
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Cet  Alonzo  Ferez  de  Guzman  était 
un  rude  guerrier.  C’est  lui  défendit  si 
vaillamment  Tarifa,  assiégée  par  cinq 
mille  cavaliers  maures. 

Ce  héros  avait  pour  femme  Doua 
Maria  Alfonso  Coronel.  Ce  serait  une 
satisfaction  pour  l'esprit  de  croire  que 
cette  Maria  Coronel  est  justement  celle 
qui,  pour  sauver  sa  vertu,  se  défigura 
avec  de  l’huile  bouillante.  Ambrosio 
de  Moralès,  Pedro  Médina  et  Fernando 
Zevallos  l’affirment.  Morgado  et  Ortiz 
de  Zuniga  prétendent  que  cette  chaste 
dame  était  la  femme  de  Don  Juan  de 
la  Cerda.  Ils  se  trompent  peut-être  les 
uns  et  les  autres.  Mais  les  premiers 
ont  au  moins  le  sens  du  beau. 

Don  Guzman  el  Bueno  et  Maria 
Coronel  furent  ensevelis  à San  Isidoro 
del  Campo  comme  ils  l’avaient  désiré. 
Et  le  grand  sculpteur  Montanès  les  a 
représentés  agenouillés  et  mains  jointes. 
Ce  sont  des  œuvres  d’un  caractère  su- 
perbe, qui  vaudraient  à elles  seules  le 
voyage.  Du  même  Montanès,  on  admire 
ici  plusieurs  œuvres,  notamment  un 
Saint  Jérôme  et  d’autres  statues  du 
maître-autel.  San  Isidro  possède 
encore,  parmi  beaucoup  d’œuvres 
d’art,  un  crucifix  de  Pedro  Roldan  et 
une  Vierge  byzantine.  On  remarque 
aussi  un  autre  tombeau,  celui  de  Doua 
Urraca  Osorio  de  Lara,  qui  mourut 
brûlée  par  ordre  de  Pierre  le  Cruel  qui 
voulait  lui  prendre  ses  biens,  et  proba- 
blement autre  chose  encore.  C’était  une 
trop  noble  dame  pour  qu’on  inscrivît  un 
renseignement  scabreux  sur  sa  tombe. 
Mais  on  fut  moins  discret  en  ce  qui 
concerne  Léonor  Davalos,  sa  servante, 
qui  repose  à ses  pieds  et  qui  se  jeta 
dans  le  bûcher  avec  elle,  pour  que  son 
honnêteté  ne  fût  pas  en  péril. 


Ce  pays  n’est  fertile  qu’en  héroïsme. 
Malheureusement,  ces  êtres  qui  mani- 
festaient envers  eux-mêmes  une  si 
louable  férocité  n’étaient  pas  doux 
envers  les  choses.  Les  révolutionnaires 
de  1868,  pour  affirmer  la  solidité  de 
leurs  convictions,  ont  défiguré  à coups 
de  baïonnettes  les  fresques  qui  ornaient 
le  cloître  de  Santiponce. 

Nous  constaterons  à Italica  des  dé- 
prédations bienautrementgraves.  Tous 
les  siècles  se  sont  acharnés  sur  la 
ville  qui  vit  naître  Trajan,  Adrien  et 
Théodose. 

Le  sol  que  nous  foulons  actuellement 
recouvre  les  ruines  d’une  des  plus 
grandes  cités  du  monde  latin.  Par-ci 
par-là,  un  pan  de  muraille  perce  la 
terre,  comme  le  squelette  apparaît  sous 
une  chair  malade. 

L’emplacement  d’Italica,  qui  s’appe- 
lait primitivement  Sancios,  fut  donné 
par  Scipion  à scs  vétérans  qui  y éta- 
blirent une  place  forte.  Ceci  se  passait 
en  l’an  de  Rome  5q8. 

Scipion  donna  à Italica  toutes  les 
prérogatives  et  tous  les  privilèges  de 
sa  patrie,  et  jusqu’à  ses  médailles  qui 
représentaient  une  louve  allaitant  deux 
jumeaux. 

Rome  l’anoblit  et  l’orna  comme  son 
alliée  et  son  amie.  Dans  la  guerre 
contre  Viriath,  Italica  resta  fidèle  aux 
Romains  et  son  appui  leur  fut  un  se- 
cours décisif.  Au  temps  de  la  guerre 
entre  Jules  César  et  Pompée,  Varron, 
qui  appartenait  au  parti  de  ce  dernier, 
voyant  qu’Italica,  attachée  à César,  lui 
fermait  ses  portes,  dut  se  replier  sur 
Cordoue  *. 

Italica  eut  une  gloire,  moins  méri- 
toire sans  doute,  mais  beaucoup  plus 

1.  Apianus,  De  Bellis  Hispanensis. 
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profitable.  C’est  d’avoir  donné  le  jour 
à trois  empereurs  romains  : Trajan, 
Adrien  et  Théodose.  Grâce  à ces  puis- 
sants protecteurs,  Italica  atteignit  une 
grande  prospérité.  Pline  et  Aurelius 
Victor  nous  racontent  que,  lorsque  le 
consul  Lucius  Mummius  s’empara  de 
Corinthe  en  Grèce,  il  répartit  beaucoup 
de  sculptures,  de  bijoux  et  de  métaux 
précieux,  entre  Italica,  Rome  et  Parme 
en  Italie.  Ce  fait  nous  est  certifié  par 
un  fragment  d’inscription  qui  se  trouve 
au  Musée  archéologique  et  que  l’illustre 
professeur  Mommsen  a reconstitué 
comme  il  suit  : 

i mvmm|ivs  . l . f . imp  . 

DED....  Co|RINTHO  . CAPTA 

vico  . ita|icensi 

Italica  possédait  alors  un  amphi- 
théâtre, un  forum,  des  thermes,  un 
aqueduc,  des  temples,  des  quais  sur 
le  Guadalquivir,  dont  le  cours  venait 
alors  jusqu’ici.  Comme  la  capitale  du 
monde,  Italica  était  bâtie  sur  sept  col- 
lines. Née  de  Rome,  elle  périt  avec 
Rome.  Et  l’histoire  de  sa  fin  est  plus 
obscure  encore  que  celle  de  ses  origines. 

Les  Suèves  passèrent  sur  elle,  puis 
les  Vandales,  puis  les  Goths.  Pourtant 
Italica  n’était  pas  encore  détruite,  car 
lorsque  Herménégilde  se  fut  retranché 
à Séville  contre  Léovigilde,  son  père, 
ce  fut  alors,  si  l’on  en  croit  ces  paroles 
de  l’abbé  Jean  Biclarense,  que  l’on 
restaura  ses  murailles  : « Leovigildus 
muros  Italicæ,  antiguæ  civitatis  restau- 
ravitquæ  res  maximum  impcdimentum 
Hispalensi  populo  exhibuit.  » 

La  ruine  d’Italica  fut  consommée 
par  les  Arabes  et  les  Normands,  les 
Arabes  particulièrement,  qui  s’achar- 
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naient  sur  tout  ce  qui  rappelait  la  gloire 
de  Rome. 

Les  Suèves,  les  Goths,  les  Arabes 
et  les  Normands  ont  été  chassés  de 
l’Espagne.  Mais  des  vandales,  il  en 
reste  toujours  ici,  comme  d’ailleurs 
dans  tout  le  reste  de  l’Europe,  mais 
ici  ils  sont  particulièrement  auda- 
cieux. 

Et  c’était  encore  trop  pour  ces  van- 
dales qu’il  restât  des  ruines.  Ils  se  sont 
acharnés  sur  elles.  Italica,  qu’on  n’ap- 
pelait plus  que  campos  de  Talca,  est 
devenue  la  grande  carrière  où  tous 
venaient  s’approvisionner.  Toutes  les 
maisons  du  voisinage  ont  été  plus  ou 
moins  construites  avec  les  pierres  de 
ses  monuments. 

En  1712,  on  voulut  opposer  une 
digue  aux  inondations  du  Guadalqui- 
vir. Les  montagnes  voisines  offraient 
d’excellents  matériaux;  mais  les  pierres 
de  l’amphithéâtre  parurent  bien  meil- 
leures. Et  l’on  arracha  les  assises,  par 
le  fer  et  par  la  mine.  Mais  les  travaux 
des  Romains  étaient  d’une  solidité  qui 
défiait  de  telles  épreuves.  La  poudre 
n’arriva  pas  à détruire  le  monument 
tout  entier.  Voilà  pourquoi  nous  en 
pouvons  encore  admirer  de  beaux 
restes.  Les  ingénieurs  durent  éprouver 
un  profond  chagrin  de  voir  ainsi 
échouer  leurs  efforts. 

Quand  le  maréchal  Soult  arriva  à 
Séville,  il  fut  indigné  de  ces  dépréda- 
tions, fonda  une  rente  de  cinquante 
réaux  pour  faire  des  fouilles,  sous  la 
surveillance  d’une  commission  de  trois 
personnes.  Et,  en  effet,  les  fouilles, 
à peine  commencées,  mirent  au  jour 
des  œuvres  d’art  qui  furent  emportées 
en  France.  Vinrent  les  revers  des 
Français.  A Soult  succéda  Wellington. 
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Et  ce  fut  pour  les  Anglais  une  occasion 
de  prendre  leur  part  de  butin. 

Quand  les  guerres  furent  terminées, 
les  ingénieurs  purent  respirer  et 
reprendre  le  cours  de  leurs  dépréda- 
tions favorites. 

En  1834,  Cean  Bermudez  nous 
apprend  que  les  matériaux  de  ces 
vénérables  ruines  servaient  à cons- 
truire la  route  de  Séville  à Badajoz. 
Et  les  archéologues  se  désolaient  en 
vain.  Le  scandale  continua  jusqu’à  ce 
qu’un  journal  de  Séville  insérât  cette 
note  virulente  : 

« Que  tout  le  monde  i.e  sache.  — 
Le  seigneur  chef  des  ingénieurs  de  la 
province  de  Séville  propose,  comme 
ressource  pour  construire  les  routes, 
les  restes  des  ruines  sacrées  d’Italica, 
où 

On  orna  de  marbre  et  d’or  les  berceaux  { 

de  Trajan,  Théodose,  Hadrien  et  tant 
d’autres  hommes  éminents  en  savoir, 
en  valeur  et  en  sainteté  ; celui  qui 
qualifie  de  vulgaires  préoccupations 
le  respect  envers  ces  vénérables  dé- 
pouilles, celui  qui  n’hésiterait  pas  à 
détruire  le  grand  cirque,  les  fontaines, 
les  thermes,  et  tant  d’autres  souvenirs 
de  ces  siècles  de  grandeur,  est  le 
seigneur  don  José  Soler  de  Mena,  que 
nous  recommandons,  pour  cet  excellent 
motif,  au  seigneur  ministre  des  travaux 
publics.  Il  est  juste,  très  juste,  qu’une 
si  grand  ingéniosité  reçoive  sa  récom- 
pense. Et  nous  ne  doutons  pas  qu’il  ne 
l’obtienne.  » 

On  s’émut.  Et  l’on  nomma  une 
commission,  ce  qui  a toujours  été  la 
méthode  de  toutes  les  administrations 

1.  « Rodaron  de  marfil  y oro  las  cunas  » 
(citation  d’un  poète). 


quand  elles  avaient  une  sottise  à faire 
approuver.  La  commission,  son  en- 
quête terminée,  vota  presque  des  féli- 
citations à l’ingénieur,  qui  s’était  con- 
tenté de  « recueillir  des  pierres  éparses 
et  informes  » («  recogncr  la  piedra 
suelta  é informe  »).  Non  seulement  il 
n’avait  causé  aux  ruines  aucun  tort  ; 
mais  il  avait  rendu  les  plus  grands 
services  par  les  trouvailles  qu’il  avait 
faites. 

Les  ingénieurs  se  remirent  donc  à 
l’œuvre  avec  plus  de  rage  que  jamais. 
Et  quand  il  fut  avéré  qu’ils  étaient 
impuissants  à aggraver  les  dégâts,  les 
destructeurs  se  retirèrent  et  donnèrent 
aux  ruines  un  gardien.  C’était  le  cas 
ou  jamais  de  s’écrier  : « Etiam  periere 
ruinæ  ! » 

Mais  ces  ruines  de  ruines  ont  une 
mélancolie  qui  a sa  grandeur. 

Le  village  de  Santiponce  que  nous 
traversons  est  un  pueblo  sauvage  et 
misérable.  Un  large  vallonnement 
rempli  de  poussière,  c’est  la  route  ; 
sur  les  deux  ourlets  qui  la  bordent, 
les  masures  s’alignent  très  basses  et 
très  minables;  au  milieu  du  village 
dort  un  immense  troupeau  de  chèvres, 
— de  chèvres  brunes  toutes  pareilles 
à de  petits  chamois  ; et  les  bergers 
qui  les  gardent  sommeillent  sur  leurs 
chevaux.  On  sent  que  la  route  est  une 
usurpatrice,  que  ces  maisons,  ces  ani- 
maux et  ces  gens  sont  des  intrus.  Ce 
sol  était  façonné  par  d’autres  occupants 
et  non  pour  des  masures,  mais  pour 
des  palais.  La  poussière  a étendu  sur 
ce  luxe  aboli  un  épais  tapis.  Et  le 
soleil  resplendit  sur  cette  désolation. 

Cependant  les  gamins  nous  ont 
aperçu  ; ils  accourent  : « Una  limosnita, 
senorito...  » 


STATUE  DE  DIANE. 

Provenant  d’Italica. 
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Etlesmainsse  tendent.  Nous  tâchons 
de  mettre  à profit  cette  âpreté. 

« Où  se  trouvent  les  thermes?...  le 
forum  ?...  l’amphithéâtre  ?...»  Ces  mots 
bizarres  ne  sontpas  comprisetfont  rire. 

Les  gens  d’ici  ne  savent  plus  rien 
d’Italica,  si  ce  n’est  qu’elle  attire  de 
bons  étrangers  qui  donnent  des  sous. 
Enfin,  par  un  heureux  hasard,  voici 
que  le  gardien  des  ruines  vient  à passer 
par  là.  Il  nous  conduit  à un  endroit  où 
l’on  distingue  des  arasements  de  mu- 
railles, des  vestiges  qui  ont  pu  être 
des  hypocaustes.  Ce  sont  les  thermes; 
du  moins  on  nous  l’affirme. 

— « C’est,  nous  dit  notre  guide,  la 
seule  ruine,  avec  l’amphithéâtre,  qui 
ait  conservé  quelque  apparence  de  ce 
qu’elle  fut.  » 

Nous  insistons  cependant.  On  nous 
montre  alors  quelque  chose  qui  a pu 
être  un  forum  ou  une  basilique.  Et 
nous  reconnaissons  qu’il  nous  manque 
la  qualité  première  de  l’archéologue, 
c’est-à-dire  la  foi. 

Alors  nous  avons  suivi  notre  guide  à 
l’amphithéâtre. 

Là,  il  y a encore  de  belles  ruines, 
et  l’on  distingue  des  gradins  et  des  pré- 
cinctions.  Cet  amphithéâtre  est  bien 
inférieur  sans  doute,  comme  conser- 
vation, à ceux  d’Arles  ou  de  Nîmes; 
mais  il  n’est  pas  beaucoup  moins  im- 
posant par  ses  dimensions. 

On  y reconnaît  encore  facilement 
des  galeries,  des  fosses  pour  les  bêtes 
féroces,  et  des  loges  pour  les  bestiaires 
et  les  gladiateurs. 

On  distingue,  au  centre  de  l’amphi- 
théâtre, les  arasements  d’une  construc- 
tion en  forme  de  croix  latine.  Sont-ce 
les  vestiges  d’une  spina  ? Il  nous  semble 
bien  difficile  d’accepter  cette  hypothèse, 


généralement  admise  par  les  érudits 
espagnols. 

On  découvre  aussi  des  puits  qui 
servaient  à recueillir  de  l’eau  pour 
inonder  l’arène  les  jours  de  naumachie. 
Quant  au  podium , il  est  encore  très 
visible. 

Notre  visite  terminée,  nous  avons 
témoigné  notre  gratitude  à notre  cicé- 
rone par  un  généreux  pourboire  et,  en 
outre, parde  folles  prodigalités  enachat 
de  livres,  de  plans,  de  photographies. 
Grave  imprudence  ! Nous  espérions 
flâner  encore  dans  Santiponce.  Le 
gardien  est  monté  à côté  du  cocher,  et 
nous  pensions  qu’il  voulait  nous  faire 
voir  quelque  ruine  peu  connue.  Il 
n’avait  d’autre  intention  que  de  se 
rendre  lui-même  gratis  à Séville,  et 
de  nous  témoigner  sa  reconnaissance 
en  nous  ramenant  par  le  plus  court. 

D’ailleurs,  les  plus  curieuses  trou- 
vailles faites  à Italica  figurent  aujour- 
d’hui dans  les  collections  de  Séville  : 
au  musée  d’abord,  où  l’on  admire, 
outre  un  grand  nombre  de  chapiteaux, 
de  sarcophages  et  de  débris  de  toutes 
sortes,  une  belle  mosaïque  et  une  ma- 
gnifique Diane  chasseresse.  Cette  statue 
d’une  grande  beauté,  a été  découverte 
à Italica  en  1781.  On  admire  encore 
au  musée  une  statue  de  marbre,  pro- 
venant de  la  même  origine  et  repré- 
sentant un  Prêtre  romain  avec  la  tunique 
et  le  manteau  qui  lui  couvre  la  tête; 
une  Muse , que  l’on  doit  attribuer,  selon 
toute  vraisemblance,  à quelque  artiste 
grec  ; des  bustes  et  statues  de  Nerva, 
de  Trajan,  et  de  l’empereur  Adrien, 
une  tête  d’Orphée,  un  buste  de  Théo- 
dose, etc. 

Mais  les  plus  beaux  antiques  pro- 
venant d’Italica  sont  peut-être  ceux 
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qui  décorent  le  patio  de  la  célèbre 
casa  de  Pilalos , cette  jolie  maison 
de  Pilate,  bâtie  au  xvie  siècle  par  le 
ducd’Alcalà  : une  Cér'es,  une  Muse  et 
deux  Minerve.  Leur  provenance  est-elle 
absolument  démontrée?  Nous  croyons 
plus  sage  de  dire  qu'elle  est  extrême- 
ment vraisemblable.  Ce  qui  est  certain, 
c’est  que  ces  statues  sont  d’une  grande 
beauté. 

Nul  doute  que  des  fouilles  bien  con- 
duites à Italica  n’amèneraient  des 
découvertes  extrêmement  précieuses. 


Il  en  est  de  même  des  terrains  où 
s’élevait  jadis,  près  de  Cordoue,  Me- 
dina-Azzarah,  le  Versailles  des  Califes. 
Ne  pourrait-on  arriver  à persuader  aux 
archéologues  d’épargner  la  villa  Mills 
et  de  porter  leurs  efforts  vers  ces  ruines 
de  l’Andalousie  où  leurs  recherches 
seront  très  probablement  fructueuses 
et  où,  dans  tous  les  cas,  elles  ne  ris- 
queront pas  de  déshonorer  un  paysage 
sacré  par  une  parfaite  et  souveraine 
beauté  ? 

Henri  Guerlin. 


L'EXPOSITION  CHARDIN-FRAGONARD' 


L’art  du  xviii0  siècle  continue  à 
triompher  auprès  d’amateurs  de  goût 
réputé  et  rencontre  la  même  faveur 
enthousiaste  chez  le  public  capable  de 
s’intéresser  à toute  manifestation  de 
l’activité  humaine  indépendante  des 
sports  et  de  l’automobilisme.  Mais  on 
n’avait  pas  eu  depuis  longtemps, 
depuis  fort  longtemps  peut-être,  sem- 
blable occasion  de  mieux  comprendre 
un  époque  d’art  qui  ne  fut  pas  exclu- 
sivement un  enchantement  des  yeux 
et  des  cœurs,  qui  ne  se  poursuivît 
point  dans  l’unique  décor  des  fantai- 
sies galantes  et  voluptueuses... 

A cet  égard,  il  convient  de  savoir 
gré  au  Comité  Chardin-Fragonard  des 
efforts  qui  lui  ont  permis  de  rassembler 
les  deux  cent  cinquante  toiles,  dessins, 
sépias,  pastels  et  miniatures  grâce  à 
quoi  nous  pouvons  retrouver  le  xviii® 
siècle  dans  ses  deux  tendances  : la  vie 
familiale  et  gravement  souriante,  qui 
évoque  le  souvenir  de  l’Encyclopédie 
et  des  doctrines  hautement  morales, 
singulièrement  humaines  des  philo- 
sophes, et  la  séduction  pimpante,  gra- 
cieuse, aimable,  qui  se  déploie  dans 
l’existence  frivole  et  brillante,  spiri- 
i.  Galerre  Georges  Petit. 


tuelle  et  grivoise,  de  l’aristocratie  du 
temps. 

Pour  réunir  des  œuvres  suffisam- 
ment significatives  et  vivantes,  quelle 
persévérance  résolue  n’a-t-il  pas  fallu? 
Non  que  les  amateurs  n’aient  point 
offert  libéralement  leurs  richesses  ; 
mais  l’on  tenait  à présenter  des  toiles 
de  choix,  susceptibles  d’édifier  le  public 
sur  la  valeur  respective  de  Chardin  et 
de  Fragonard,  sur  la  place  qui  revient, 
dans  les  fastes  de  l’art  français,  à ces 
deux  maîtres,  dont  l’un  est  toute  grâce, 
toute  volupté,  toute  nature  vivante  et 
agissante,  et  dont  l’autre,  moins  enclin 
au  rêve  alliciant  et  dangereux,  plus 
épris  des  réalités  positives  du  spectacle 
quotidien,  travaille  méticuleusement, 
posément,  à la  représentation  des 
objets  familiers,  et  s’aventure  ensuite 
à la  peinture  de  figures  avec  circon- 
spection consciencieuse. 

Grâces  soient  donc  rendues  à ceux 
qui  ont  enseigné  à bien  des  gens  de 
ne  point  considérer  Chardin  comme  le 
maître  exclusif  de  la  nature  morte,  et 
qui  révéla,  d’autre  part,  des  coins  de 
Greuze  chez  le  Fragonard  de  l’Heu- 
reuse mère  (n°  98)  et  de  la  Visite  che\ 
la  nourrice  (n°  90),  mais  d’un  Greuze 
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malicieux  et  sceptique,  exempt  de  sen- 
siblerie mélodramatique. 

Nous  devons  remercier  également 
le  baron  Henri  de  Rothschild,  prési- 
dent du  Comité  Chardin-Fragonard, 
pour  la  trentaine  de  Chardin  de  sa 
collection  particulière  (nos  35  à 61 
inclus),  qui  apparaissent  réellement 
comme  de  fort  belles  pages  dans 
l’œuvre  du  maître  de  la  vie  intime. 
Elles  sont  d’ailleurs  parmi  les  toiles 
exposées  qu’il  est  facile  de  reconnaître 
sans  hésitation  pour  des  morceaux 
d’authenticité  évidente,  en  opposition 
avec  les  toiles  d’attribution  douteuse; 
car  la  sévérité  incontestable  du  comité 
n’a  pu  empêcher  l’admission  de  quel- 
ques pièces,  non  seulement  de  Char- 
din, mais  encore  de  Fragonard  — et 
peut-être  davantage  de  celui-ci  que  de 
celui-là  ! — devant  lesquelles  ceux  qui 
ont  pratiqué  le  maître  de  la  Pour- 
voyeuse et  du  Déjeuner  préparé,  comme 
ceux  qui  étudièrent  avec  soin  l’œuvre 
du  divin  « Frago  »,  s’attardent,  hésitent, 
finissent  par  s’étonner... 

11  y a surtout  un  extraordinaire 
portrait  de  A llle  Guimard  (n°  i5o),  qui 
est  peut-être  un  chef-d’œuvre  en  son 
genre,  mais  qui  n’offre  aucune  trace  de 
ressemblance  avec  le  portrait  de  la 
même  Mlle  Guimard,  d’authenticité 
indiscutable,  joyau  de  la  collection  du 
baron  Edmond  de  Rothschild.  Peut- 
on  attribuer  sans  réserves  ce  portrait 
à Fragonard  ? Nous  en  doutons,  et  la 
même  incertitude  nous  prend  devant 
les  quatre  panneaux  décoratifs  de  la 
collection  Eug.  Kraemer,  conçus  et 
exécutés  dans  le  style  et  la  note  de 
François  Boucher.  Le  Laboureur,  la 
Bergère,  le  Jardinier,  la  Vendangeuse 
(nos  1 1 3 à 1 1 6),  ne  sont  pas  désagréables 


à regarder,  mais  qu’ils  évoquent  diffi- 
cilement les  miraculeux  et  enchantés 
décors  de  transparence  ensoleillée  et 
d’harmonie  veloutée  dus  à Frago  ! 

Les  belles  pièces  s’offrent  encore 
nombreuses  à notre  admiration,  solli- 
citent nos  réflexions  et  nous  invitent  à 
discerner  l’art  robuste  et  charmeur, 
image  de  la  vie  simple  et  laborieuse, 
ou  reflet  des  mœurs  de  volupté  et  de 
divertissement.  Ce  sont  d’excellentes 
leçons  pour  les  jeunes  artistes  de  notre 
temps,  et  même  pour  quelques  autres, 
car  les  visiteurs  y ont  pu  apprendre  à 
voir  juste  et  à dire  vrai. 

Voir  juste  ! Dire  vrai  ! Toute  une 
esthétique  en  deux  mots,  et  une  esthé- 
tique qu’on  commenterait  volontiers 
à l’aide  des  envois  exposés.  Mais  ce 
n’est  guère  en  ces  quelques  pages 
qu’il  est  possible  d’expliquer  par  le 
détail  comment  Chardin  et  Fragonard, 
ces  deux  maîtres  de  la  tradition  fran- 
çaise, sont  parvenus,  chacun  à sa 
manière,  à réaliser  cette  esthétique 
dont  Taine  sut  trouver  la  formule  avec 
son  fameux  principe  : « l’art  résume 
la  vie  >». 

Et,  en  effet,  avec  l’exposition  Char- 
din-Fragonard, nous  avons  un  résumé 
de  la  vie  au  siècle  dix-huitième,  résumé 
écrit  par  des  acteurs  de  l’existence 
quotidienne  de  la  rue  de  Paris  et  des 
boudoirs  galants.  Et  ces  acteurs  pro- 
diguent des  mérites  personnels  d’une 
saveur  très  pénétrante  qui  favorisait 
les  manifestations  de  leur  génie. 

Pour  Jean-Baptiste-Siméon  Chardin, 
son  mérite  essentiel  fut  d’être  le  peintre 
scrupuleux  et  vivant  des  mœurs  bour- 
geoises de  son  temps.  Tandis  que  les 
Watteau,  les  Boucher,  les  Lancret,  les 
Fragonard,  limitent  leur  vision  à 
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l’existence  frivole  et  galante  des  hautes 
sphères,  les  scènes  communes  et  fami- 
liales dont  Chardin  est  le  spectateur, 
donnent  naissance  à des  oeuvres 
comme  la  Récureuse  (n°  5i),  ou  la 
Lessiveuse  (n°  36),  comme  la  Cuisi- 
nière (n°  22),  comme  Mère  et  son  Jils 
(n°  24),  comme  tant  d'autres  toiles, 
séduisantes  et  simples  images  des 
occupations  quotidiennes,  qui  se  mon- 
traient aux  yeux  attentifs  de  Chardin, 
dans  le  milieu  de  bonne  et  simple 
bourgeoisie  où  il  naquit,  où  il  vécut 
et  où  il  choisit  jusqu’à  sa  mort  les 
motifs  de  ses  tableaux. 

Mais  le  fils  du  maître  menuisier 
Jean  Chardin  eut  le  génie  de  faire  de 
mainte  intimité  familiale,  de  mainte 
image,  des  objets  les  plus  simples  et  les 
plus  vulgaires,  une  sorte  de  poème 
d’où  émane  un  charme  honnête  et 
grave.  Et  dans  la  traduction  du 
moindre  ustensile  de  ménage,  le  bon 
Chardin  apporte  un  soin  précis  à faire 
jouer  sur  ce  modèle  d’occasion  le 
rayon  de  soleil  qui,  tout  à l’heure, 
conférait  à cet  objet  grossier  une 
poésie  propre. 

Sans  doute,  il  ne  porta  pas  d’abord 
de  lui-même  son  attention  de  peintre 
vers  le  spectacle  de  la  vie  quotidienne 
des  humbles,  sans  doute  encore  il  ne 
réalisa  point  de  primesaut  les  vertus 
idéales  de  la  lamille,  qui  eurent  en 
Diderot  un  théoricien  si  éloquent  et 
en  Greuze  un  interprète  trop  souvent 
artificiel  ; mais  Chardin  déploya  une 
conscience  d’artiste  et  une  finesse  de 
vision  émouvante  qui  l’égale,  dans  la 
représentation  des  plus  médiocres 
choses  et  des  moins  singuliers  person- 
nages, aux  plus  grands  maîtres,  aux 
dieux  de  l’art. 


Reconnaissons-le  en  toute  franchise. 
Au  temps  où  Chardin  produit  ses 
oeuvres  d’émouvante  vérité,  la  publica- 
tion des  romans  de  Marivaux  révèle 
les  mœurs  simples  et  traditionnelles 
de  la  petite  bourgeoisie.  La  curiosité 
du  public  se  tourne  vers  le  milieu  des 
humbles  et  des  artisans,  et  l’œuvre 
rationaliste  des  Montesquieu,  des  Vol- 
taire, des  Rousseau,  achève  de  détour- 
ner les  esprits  généreux  et  cultivés  des 
folies  galantes  et  des  fantaisies  déli- 
cieusement libertines  où  finiront  de 
s’effondrer  un  régime  et  une  société. 

L’attention  générale  ne  se  porte  donc 
plus  uniquement  sur  la  vie  de  plaisirs 
et  de  féeries,  de  faste  et  de  voluptés, 
qui  demeure  le  privilège  des  grands 
seigneurs  et  des  fermiers  généraux, 
des  grandes  dames  et  des  déesses 
d’Opéra.  On  se  plaît  à goûter  l’élégance 
simple  de  cette  mère  occupée  aux 
soins  de  la  toilette  du  matin  chez  sa 
petite  fille,  telle  que  nous  la  représente 
la  célèbre  Toilette  du  matin  du  musée 
de  Stockholm;  on  apprécie  la  vérité  de 
l’intérieur  modeste  de  la  Mère  labo- 
rieuse (au  musée  du  Louvre)  ; on  se 
délecte  au  spectacle  de  la  Poire  ouverte 
(au  Louvre),  des  Fruits  sur  une  table , 
ou  de  la  représentation  d’instruments 
familiers,  d’amoncellement  de  fruits 
(par  exemple  Melon  et  pêches,  n°  q3), 
d’objets  variés  et  disparates  (tel  l’Ate- 
lier de  Pigalle,  n°  71),  d’études  de 
« nature  morte  ».  Singulier  nom,  en 
vérité,  pour  des  tableaux  qui  vivent, 
qui  séduisent  par  leur  impression  de 
vie,  moyen  précieux  qui  donne  à 
Chardin  tout  pouvoir  de  nous  inté- 
resser aux  choses  en  soi  les  plus 
indifférentes. 

Par  quel  secret  parvient-il  donc  à 
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captiver  notre  attention,  ce  magicien 
qui  nous  charme  « par  l’imitation 
d’objets  dont  on  n’admire  point  les 
originaux  » ? 

Peut-être,  pour  le  comprendre,  faut- 
il  évoquer  l’aveu  même  du  maître  ? 
« On  se  sert  de  couleurs,  on  peint  avec 
le  sentiment  ! » 

« On  peint  avec  le  sentiment  !...  » 
Méthode  pratiquée  constamment  par 
Chardin,  capable  de  s’intéresser  à tout 
ce  qu’il  avait  sous  les  yeux. 

La  peinture  des  objets  inanimés, 
d’abord,  les  « natures  mortes  »,  la  re- 
présentation d’un  décor  familier,  puis 
le  portrait  de  ses  intimes,  de  ses 
voisins,  de  ses  « relations  »,  des  bour- 
geois comme  lui,  et  de  leurs  femmes, 
honnêtes  et  gracieuses  ménagères,  de 
leurs  enfants,  de  gravité  précoce,  voilà 
le  monde  de  ses  modèles  ! voilà  les 
motifs  d’où  il  tirera  une  poésie  péné- 
trante un  peu  austère  ! Chaque  prin- 
cipal personnage  aide  à saisir  les 
nuances  si  complètes  des  intérieurs. 
En  voyant  le  Dessinateur  (n°  8),  la 
Cuisinière  (n°  22),  le  Jeune  homme  au 
violon  et  l’Enfant  au  toton( nos63  et  64), 
ou  même  le  fameux  Souffleur  (portrait 
d’Aved),  gloire  de  la  collection  Paul 
Bureau,  l'on  songe  aux  Van  der  Meer 
de  Delftou  à ces  petits  maîtres  hollan- 
dais à qui  s’apparente  notre  Chardin, 
d’une  pâte  plus  riche  et  d’un  faire 
moins  sec. 

Dans  la  composition  des  oeuvres,  la 
poésie  de  Chardin  évite  toute  emphase 
et  toute  sensiblerie.  L’artiste,  qui  ap- 
précie le  goût  des  réalités  vivantes, 
redoute  l’à-peu-près,  l’ébauche  faite 
de  verve,  sous  le  coup  de  l’inspiration, 
sous  le  charme  de  l’heure.  Il  s’applique 
avant  tout  à figurer  en  traits  précis 


« un  garson  cabaretier  qui  nettoie  son 
broc  »,  « le  fils  de  M.  Lenoir  s’amusant 
à faire  des  châteaux  de  cartes  »,  sans 
surcharger,  comme  ses  devanciers  hol- 
landais du  xvue  siècle,  le  décor  de  la 
scène,  l’harmonie  des  groupements. 
L’intensité  de  réalisme  éclate  dans  les 
morceaux  les  moins  importants,  tout 
en  se  gardant  de  la  brutalité  du  coloris 
et  de  la  construction  trop  accentuée. 
C’est  d’une  perfection  technique  qui 
émerveille,  surprend  et  fait  songer. 

Mais  Chardin  fait  songer  surtout  au 
temps  jadis.  Parmi  le  petit  peuple  de 
ses  toiles,  nous  vivons  la  vie  populaire 
et  laborieuse  du  Tiers-État  naissant. 
Nous  lions  connaissance  surtout  avec 
la  compagne  dévouée  de  l’artisan,  du 
bourgeois  modeste  et  de  ressources 
infimes,  nous  assistons  à ses  discus- 
sions avec  les  fournisseurs,  nous  la 
voyons  puiser  de  l’eau  à la  fontaine  ou 
revenir  du  marché  les  bras  chargés  de 
victuailles  [la  Pourvoyeuse , nos  9 et  55). 
Tout  à l’heure,  assise  au  milieu  de  sa 
cuisine,  elle  ratissait  des  navets  [la 
Ratisseuse  de  navets , n°  10),  la  voilà 
debout  maintenant  devant  la  table  où 
fume  la  soupe  et  attentive  à la  récita- 
tion du  Bénédicité  par  ses  enfants. 

C’est  dans  son  intérieur  de  bon 
bourgeois  parisien,  c’est  dans  l’inté- 
rieur de  ses  voisins  que  Chardin  va 
chercher  ses  héros  et  ses  héroïnes. 
A leur  exemple,  notre  peintre  mena 
une  existence  toute  familiale,  toute 
tranquille,  toute  laborieuse,  attristée 
seulement  par  des  chagrins  de  famille 
et  les  inévitables  embarras  d’argent. 
Il  pratiqua  leurs  vertus  solides  et  aus- 
tères. 

On  doit  même  dire  plus.  C’est  dans 
de  secrètes  affinités  de  nature  avec  ses 
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personnagesqu’il  puisa  ce  « senti  ment  », 
grâce  à quoi  son  génie  fit  de  scènes 
familières  autant  de  petits  poèmes  où 
survivent  dans  un  décor  aux  tons  as- 
sourdis, aux  fonds  de  nuances  gris 
foncé  ou  de  coloris  atténué,  la  bour- 
geoisie et  les  artisans  du  xvme  siècle 
pris  en  pleine  intimité  familiale  par  un 
peintre  vivant  de  leur  vie,  apprenant 
à les  aimer  et  à les  estimer. 

En  cela,  Chardin  continuait  la  tra- 
dition des  frères  Le  Nain,  de  réalisme 
savoureux  parmi  la  pompe  majes- 
tueuse du  siècle  dix-septième.  La  vie 
populaire  et  les  humbles  prenaient 
droit  de  cité  dans  l’art.  On  ne  les  avait 
point  présentés  jusqu’alors  dans  la 
simplicité  de  leur  existence,  et  la  rue 
parisienne,  de  même  que  le  monde  des 
champs,  ne  tentait  point  les  artistes, 
instruits  qu’«  un  peintre  doit  tout  tirer 
de  sa  tête  ». 

D’abord,  Chardin  fit  comme  les  con- 
frères : il  accepta  ce  singulier  précepte 
à l’égal  d’une  parole  d’Evangile.  Plus 
tard,  quand  il  n’eut  plus  d’autre  pré- 
occupation que  de  regarder  la  Nature, 
il  laissa  de  côté  toute  inspiration  dog- 
matique au  point  de  se  satisfaire  de  la 
seule  vérité.  Dans  sa  sphère,  Chardin 
accomplit  la  même  tâche  que  La  Tour 
avec  ses  pastels  et  Houdon  avec  ses 
bustes  d’expression  si  fouillée. 

Il  est  un  artiste  contemporain  qui 
fut,  comme  lui,  dédaigneux  des  oeuvres 
d’apparat  et  épris  des  intimités  de  la 
famille  : l’on  sait  assez  de  quelle  haute 
et  noble  inspiration  fut  l’œuvre  d’Eu- 
gène Carrière  pour  ne  point  s’étonner 
de  voir  son  nom  cité  à propos  de 
Chardin.  Sans  doute,  la  prospérité 
connaîtra  mieux  par  les  toiles  de  Car- 
rière les  effigies  du  xixc  siècle,  comme 


2 ?7 

Chardin  nous  instruit  des  mœurs  sim- 
ples et  honnêtes  de  la  petite  bour- 
geoisie de  son  temps.  L’exposition  de 
la  galerie  Georges  Petit  nous  encourage 
à y songer. 

Les  deux  portraits  de  Chardin  acquis 
par  le  Louvre  inspirèrent  certainement 
des  réflexions  analogues  aux  visiteurs; 
ce  sont  les  deux  fils  du  joaillier  Gode- 
froy, représentés  dans  le  Jeune  homme 
au  violon  et  dans  l’Enfant  au  loton 
(nos63  et  64).  Dans  l’œuvre  de  Chardin 
portraitiste,  ils  semblent  significatifs 
et  précieux.  Le  Louvre  possédera  donc, 
en  dehors  des  pastels  de  Chardin,  deux 
merveilleux  exemplaires  de  Chardin, 
peintre  de  figures... 

Mais  les  pièces  captivantes  et  riches 
au  point  de  vue  de  l’histoire  de  l’art 
dépassent  la  soixantaine,  rien  qu’en  ce 
qui  concerne  l’uniqueChardin.  Presque 
chaque  toile  a son  histoire  et  participa 
à l’évolution  de  l’art  français... 

Cependant,  l’aspect  frivole  et  diver- 
tissant du  siècle  nous  enchante  ici 
avec  les  radieuses  féeries  de  Fragonard. 
Le  divin  Frago  fut,  lui  aussi,  un 
poète,  poète  aux  rêveries  voluptueuses 
et  vaporeuses,  qui  ressuscitent  les 
boudoirs  et  les  alcôves  lascives  de  son 
temps.  Devant  tant  de  peintures  ex- 
quises, comme  les  Amants  heureux 
(n°  127),  comme  Étude  de  femme  nue 
(n°  139),  comme  la  Toilette  de  Vénus 
(n°  ri5),  l’on  ne  pense  guère  à l’émi- 
nente dignité  morale  de  l’art  français  : 
l’on  admire  cet  héritier  inconscient 
peut-être  de  Rubens  et  l’on  note  les 
réminiscences  de  palette  qui  l’appa- 
rentent à Tiepolo,  Tiepolo  qu’il  pra- 
tiqua si  fougueusementdans  ses  séjours 
en  Italie. 

Et  ses  dessins,  ses  sépias,  ses  pastels, 
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sans  oublier  le  « Recueil  de  griff’onis, 
vues,  paysages  » (n°  222,  joyau  de  la 
collection  Beurdeley),  décèlent  en  Frago 
le  grand  ancêtre  de  nos  « impression- 
nistes ».  Mais  quelle  séduisante  et 
captivante  étude  l’on  pourrait  écrire, 
si  le  loisir  était  donné,  sur  les  deux 
maîtres,  les  deux  « poètes  »,  dont  les 
oeuvres  font  surgir  triomphalement 
de  l’ombre  du  passé  le  poème  de  la  vie 


USÉE 

au  xvme  siècle,  poème  dont  les  pages 
enchanteresses  et  instructives  étaient 
dispersées  chez  l’empereur  d’Alle- 
magne et  le  prince  de  Liechenstein, 
MM.  Pierpont  Morgan,  le  baron  Ed- 
mond de  Rothschild,  le  baron  Henri 
de  Rothschild,  Menier,  Decourcelle, 
Vitta,  Paul  Bureau,  etc.,  etc. 


Édouard  André. 


IVOIRE  GREC. 


LE  MLSÉE.  — VOL.  IV. 


DOCUMENTS  D’ART 


GRANDE  STATUETTE  GRECQUE  EN  IVOIRE 

TROUVÉE  EN  ÉGYPTE 


La  littérature  antique  mentionne 
souvent  de  merveilleuses  sculptures 
grecques  en  ivoire  ; mais  le  temps  a 
été  ingrat  pour  cette  matière  si  délicate 
et  si  fragile,  et,  pour  les  siècles  anté- 
rieurs à l’ère  chrétienne,  il  nous  reste 
bien  peu  d’objets  de  haute  valeur 
artistique.  L’Egypte,  grâce  à la  séche- 
resse préservatrice  de  son  sol,  a livré 
quelques  fragments  intéressants  de 
pyxides  ou  de  coffrets  en  os  et  en  ivoire, 
et  le  British  Muséum,  le  Louvre  et 
quelques  collections  particulières, 
comme  celle  de  M.  H.  Walters,  nous 
montrent  des  petits  chefs-d'œuvre  de 
l’art  alexandrin.  Il  y a — pour  citer 
un  exemple  — peu  de  statuettes  aussi 
spirituelles  que  cet  acteur  surpris  par 
l’artiste  dans  tout  le  feu  de  l’action 
et  soulignant  du  geste  quelque  passage 
célèbre,  qui  se  trouve  actuellement 
dans  la  collection  Dutuit,  au  Petit  Pa- 
lais, après  avoir  passé  par  les  collec- 
tions Sambon  et  Castellani. 

Mais,  en  général,  toutes  ces  sculp- 
tures sont  de  petites  dimensions  et 
faites  pour  orner  quelque  détail  de 
meuble  ou  le  contour  d’un  coffret.  Or, 
voici  que  de  l’Egypte  nous  vient  une 
figurine  de  grande  dimension;  brisée 
aux  jambes,  elle  devait  avoir  originai- 
rement environ  om4o  de  hauteur.  Elle 
est  de  cet  art  élégant  et  délicat  qui  fleurit 
dans  l’opulente  Alexandrie,  sous  les  La- 
gides  etdurant  la  domination  romaine, 


surtout  à l’époque  d’Adrien,  au  milieu 
d’une  recherche  fiévreuse  de  luxe. 

Les  artistes  alexandrins  se  plaisaient 
à représenter  les  figures  de  Dionysos 
et  d’Apollon,  accoudées  dans  une  pose 
d’abandon  voluptueux,  souvent  le  bras 
relevé,  permettant  de  voir  tous  les 
détails  de  la  poitrine  et  du  torse,  aux- 
quels l’outil  du  sculpteur  donnait  un 
poli  et  des  nuances  inégalables.  C’est 
à cette  époque  que  sur  le  marbre,  par 
le  procédé  de  la  ganosis , on  donnait 
l’illusion  parfaite  d’une  peau  tiède  et 
veloutée;  et  l’ivoire  également  se  prê- 
tait à rendre  ces  effets  par  sa  belle 
couleur  chaude  et  comme  traversée 
d’un  rayon  de  lumière  dorée. 

Cette  grande  statuette  de  Dionysos 
accoudé  à une  figurine  (Ampelos?)  dont 
ilestresté  seulementle  bras,nousestun 
exemple  précieux  de  cette  voluptueuse 
sculpture  qui  fit  naître  une  des  plus 
gracieuses  parmi  les  légendes  grecques 
et,  malgré  la  patine  qui  recouvre  sa 
surface,  on  devine  tout  l’éclat  que  la 
tendre  couleur  de  l’ivoire  devait  donner 
à ses  formes  admirables.  L’art  romain 
s’est  attaché  longuement  à ce  type  de 
jeune  corps  souple,  accoudé  volup- 
tueusement, les  jambes  croisées,  la  tête 
penchée  avec  tristesse  et,  encore  au 
vc  siècle,  nous  le  voyons  sur  des  pla- 
teaux d’argent,  sur  des  diptyques 
d’ivoire,  sur  des  médailles. 


A.  S. 


A PROPOS  D’UN  LIVRE1 
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Sous  ce  titre  non  équivoque,  un 
livre  est  paru,  dont  l’esprit  s’affirme 
sans  ambages  dès  la  page  liminaire, 
que  M.  Émile  Faguet  a vanté  et  que 
nul  artiste  ne  pourra  lire  sans  indif- 
férence, ni  sans  un  étonnement  qui 
pourrait  bien  être  profond.  Mais  les 
artistes  le  liront-ils  ? il  est  permis  d’en 
douter  — peut-être  même  de  le  déplo- 
rer, car  il  nous  enseignerait  à tous 
une  grande  humilité  : du  moins  est-ce 
dans  cet  esprit  contrit  que  je  l’ai  lu 
et  médité. 

Certes,  dès  les  trois  premières 
lignes,  nous  sommes  nettement  avertis 
de  l’opinion  que  l’auteur  professe  vis- 
à-vis  de  nous  tous  : « La  vie  de  l’hu- 
manité, dit-il,  est  assurée  ou  rendue 
possible  par  de  grandes  fonctions 
sociales,  l’art,  la  religion  ou  la  science, 
qui  dirigent  l’homme  en  le  trom- 
pant » (p.  i).  Encore  que  nous  soyons 
mis  en  assez  bonne  compagnie,  avec 
les  Aristote,  les  Platon,  les  Galilée, 
les  Pasteur,  les  Bcrthelot,  encore  que 
l’on  nous  assure  gentiment  que  nous 

i.  Fr.  Paulhan,  le  Mensonge  de  l’Art.  Paris, 
Alcan  1907,  377  pp.  in-8°. 


dirigeons  l’homme,  que  l’on  affirme 
que  nous  assurons,  ou  tout  au  moins 
que  nous  rendons  possible  la  vie  de 
l’humanité,  il  est  nettement  avéré  que 
nous  le  trompons  sans  vergogne,  et, 
la  suite  du  livre  nous  le  prouvera, 
avec  une  logique  implacable  : le  men- 
songe de  l’art. 

Une  simple  question  : art,  religion 
et  science  étant  en  bloc  déclarés  des 
tromperies,  qu’est-ce  qui  peut  bien 
rester  de  vrai  sur  notre  pauvre  globe? 
l’auteur  nous  précipite  dans  un  abîme 
d’inquiétude  dont  il  ne  nous  sort  pas, 
même  à la  page  trois  cent  soixante- 
dix-septième. 

Thème  et  définition  de  l’art  : « Le 
caractère  général  le  plus  important  de 
l’art,  c’est,  il  me  semble,  de  créer  une 
réalité  illusoire  et  superficielle,  des- 
tinée à déguiser,  à remplacer  provi- 
soirement, et  même  en  certains  cas,  à 
remplacer  pour  toujours  la  vraie  réalité, 
c’est  de  nous  faire  vivre  dans  un  uni- 
vers qui  n’existe  pas  ou  qui  n’existe 
guère,  mais  qui  correspond  à nos 
désirs.  L’art  consiste  essentiellement 
à remplacer  un  monde  réel  qui  nous 
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froisse,  qui  ne  nous  satisfait  pas,  par 
un  autre  monde,  moins  vrai,  mais  plus 
satisfaisant  » (p.  3). 

Hum!  j’avoue  ne  pas  très  bien  voir 
Phidias  à la  veille  de  construire  le  Par- 
thénon  d’Athènes,  Michel-Ange  conce- 
vant le  plafond  de  la  Sixtine,  Véronèse 
assurant  ses  pinceaux  devant  la  toile 
encore  vierge  des  Noces  de  Cerna, 
Velasquez  établissant  les  personnages 
des  Lances , Puvis  de  Chavannes  dessi- 
nant sainte  Geneviève,  s’écrier  froide- 
ment : « Ah  ! je  vais  créer  une  réalité 
illusoire  et  superficielle  destinée  à 
déguiser...,  etc.  » Il  est  vrai  que  ceci 
doit  se  passer  dans  le  domaine  de  l’in- 
conscient, du  subconscient  ou  autre 
tréfonds  intellectuel,  mais  je  n’en 
demeure  pas  moins  émerveillé  devant 
l’audace  avec  laquelle  ces  grands  gé- 
nies ont  si  vigoureusement  trompé 
tant  de  naïfs  admirateurs. 

Pour  me  rassurer,  un  peu  plus  loin 
je  rencontre  cette  phrase  : « L’œuvre 
d’art  est  objective  en  un  sens.  Une 
symphonie,  un  tableau  existent  en 
dehors  de  nous  aussi  bien  qu’une  paire 
de  pincettes.  » 

Encore  une  phrase  bien  inquiétante  : 
« Examinons  l’art,  tout  d’abord,  dans 
son  rôle  de  créateur  d’un  monde  factice 
et  illusoire,  qu’il  substitue  au  monde 
réel  qui  nous  gène  » (p.  6). 

L’auteur  tient  à cette  idée  ; mais 
est-il  bien  sûr  que  ce  pauvre  monde 
réel  soit  si  gênant  que  cela?  Nous 
sommes  beaucoup  à penser  différem- 
ment. 

Et  savez-vous  comment  ailleurs  il 
définit  l’Art?  Par  cette  phrase  qu’il  est 
nécessaire  de  relire  à deux  reprises 
si  l’on  a l’intention  de  bien  saisir  : 
« Tous  les  arts  sont  une  sorte  de  geste 


compliqué,  qui  crée  en  nous  ou  qui 
suggère  aux  autres  un  monde  fictif 
où  nos  besoins  contrariés  trouvent  une 
satisfaction  quelquefois  très  vive  et 
généralement  peu  substantielle»  (p.  3). 
O vous  tous  qui,  au  cours  des  âges, 
avez  peint,  sculpté,  chanté,  écrit,  bâti, 
parce  que  vous  sentiez  éperdument 
vibrer  en  vous  quelque  chose  de  divin, 
vous  saviez-vous  si  compliqués?  vou- 
liez-vous suggérer  aux  autres  un  monde 
fictif?  et  vous  attendiez-vous  à vous 
voir  reprocher  d’avoir  donné  une  satis- 
faction peu  substantielle?  Non  sans 
doute.  Vous  produisiez  l’œuvre  d’art 
parcetélan  spontané,  généreux,  éperdu, 
qu’a  si  magnifiquement  décrit  Edgar 
Quinet,  lequel,  si  je  ne  m’abuse,  fut 
lui  aussi  un  philosophe,  et  non  pas  du 
tout,  du  moins  il  me  semble,  dans  le 
but  de  satisfaire  nos  « besoins  contra- 
riés ». 

Et  aussi  vous  attendiez-vous  à cette 
comparaison  si  imagée?  « Un  enfant  a 
faim.  Son  assiette  et  sa  cuiller  sont 
devant  lui.  Il  attend  avec  impatience 
sa  soupe  qui  tarde  à venir.  Il  peut  se 
lever,  aller  la  chercher;  il  peut  crier, 
appeler  sa  mère;  il  peut  aussi,  comme 
•je  l’ai  vu,  imiter,  en  promenant  sa 
cuiller  dans  son  assiette  et  en  la  por- 
tant ensuite  à sa  bouche,  les  mouve- 
ments d’un  enfant  qui  mange  et  se 
régaler  ainsi  d’un  plat  imaginaire.  Dans 
le  premier  cas,  il  agit  en  industriel , en 
ingénieur , en  homme  pratique;  dans  le 
second,  en  politique  et  en  homme  reli- 
gieux ; dans  le  troisième  en  artiste  » 

(P-  9)- 

Les  chapitres  de  cet  ouvrage  portent 
cependant  des  titres  graves,  voire  même 
austères  : l’Art  idéaliste  et  l Art  supra- 
humain; le  Sentimentalisme  et  le  réalisme 
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dans  l’Art;  les  Formes  frustes  de  l’Art ; 
le  Rôle  général  de  l’Art  et  ses  tendances, 
etc.  Il  paraît  dans  une  bibliothèque 
éminemment  connue,  qui  a publié  les 
œuvres  d’Alfred  Fouillée, de  Lombroso, 
de  Stuart  Mill,  d’Herbert  Spencer,  de 
Novicow,  de  Schopenhauer,  de  Durck- 
heim  et  d’autres  esprits  de  haute  intel- 
lectualité  philosophique. 

Que  penseront  les  artistes  de  ces 
phrases-ci  ? 

« Il  n’est  pas  besoin  d’ailleurs  d’in- 
sister longuement  sur  la  différence  qui 
distingue  une  forêt  peinte  ou  décrite 
d’une  forêt  réelle  » (p.  5)  ; 

« Une  symphonie  de  Beethoven 
peut  évoquer  un  monde  moins  noble 
dans  un  esprit  bas  qu’un  air  vulgaire 
envoyé  par  un  orgue  de  Barbarie  dans 
une  âme  supérieure  » (p.  12)  ; 

« Pareillement  on  s’entendra  sans 
doute  pour  reconnaître  que  Phèdre  est 
d’un  genre  plus  noble  que  Célimare 
le  bien-aimé  » (p.  24)  ; 

« Le  réalisme  au  contraire  ne  né- 
glige pas  l’effet  des  sentiments  hu- 
mains » (p.  63)  ; 

« L’auteur  d’un  système  croit  volon- 
tiers à sa  vérité  » (p.  77)  ; 

« Cette  convenance  (entre  le  cos- 
tume et  la  fonction  sociale)  est  d’ail- 
leurs imposée  également,  soit  par  des 
raisons  de  commodité,  soit  par  des 
traditions  puissantes,  des  préjugés  et 
des  modes.  Un  maçon  dans  l’exercice 
de  ses  fonctions  ne  s’habille  point 
comme  un  notaire,  ni  un  officier  comme 
un  prêtre,  ni  un  médecin  comme  un 
fort  de  la  halle  » (p.  iq3). 

L’auteur  affirme  énergiquement  que 
l’Art  est  immoral  ; et  il  le  prouve  en 
ces  termes  : « De  toute  façon  l’Art, 
engendré,  comme  la  science,  l’industrie 


ou  la  politique,  par  un  conflit  entre 
l’homme  et  le  monde  inorganique, 
organique  ou  social,  tend,  non  point 
comme  la  morale,  la  science  ou  la 
politique,  à supprimer  ce  conflit,  mais 
à le  conserver  et  à l’exagérer.  Il  le  con- 
serve puisqu’il  ne  cherche  point  à 
transformer  le  monde  extérieur,  ni  à 
lui  adapter  l’esprit  ; il  l’exagère  même, 
puisqu’en  satisfaisant  subjectivement 
dans  l’esprit  ces  penchants  qui  sont 
contrariés  par  la  vie  réelle,  il  tend  à 
les  développer,  à leur  donner  plus  de 
force  sans  leur  assurer  plus  de  satis- 
factions réelles.  Seulement  il  distrait 
l’esprit,  il  l’empêche  de  sentir,  pendant 
un  moment,  les  froissements  de  la 
réalité  en  le  transportant  dans  un 
monde  imaginaire  où  ces  froissements 
n’existent  plus.  Mais  c’est  dans  ce 
monde  imaginaire  seulement  que  l’har- 
monie existe;  dans  le  monde  réel,  la 
discordance,  l’opposition  existe  tou- 
jours et  l’art  a plutôt  tendu  à la  rendre 
plus  grande  et  peut-être  plus  difficile  à 
guérir.  Voilà  l’immoralité  essentielle 
de  l’art  » (p.  240-241). 

La  plupart  des  artistes  protesteront 
contre  cette  théorie  de  l’Art  — remède 
anesthésique, — qui  est  en  absoluecon- 
tradiction  avec  la  conception  de  l’art 
chez  ceux  qui  le  pratiquent.  Il  n’y  a 
d’ailleurs  pas  besoin  de  démontrer  que 
l’art  n’est  pas  une  « parodie  » (p.  243) 
de  la  vie,  ni  que  les  constructions  artis- 
tiques ne  restent  nullement  « en  dehors 
de  la  vie  » (p.  273),  comme  l’affirme 
l’auteur. 

Voici,  sur  les  romanciers  réalistes, 
un  passage  caractéristique  : « En 
France,  les  quelques  romanciers  qui 
ont  composé  bon  gré  mal  gré  l’école 
naturaliste,  et  qui  sont  d’ailleurs  très 
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différents,  ont,  pour  la  plupart,  subor- 
donné lesentimentau  rendu,  au  métier, 
à l'exactitude  parfois.  Cependant,  ils 
ne  se  sont  guère  asservis  à la  repro- 
duction littérale  de  la  nature,  sauf 
Flaubert,  par  une  sorte  de  manie,  un 
scrupule  excessif  qui  le  quittait  par- 
fois, sauf  Maupassant,  par  impuissance 
peut-être  et  défaut  d’imagination  » 
(p.  64).  Tous  ceux  qui  ont  connu  Mau- 
passant, et  ils  sont  encore  nombreux, 
ne  pourront  se  tenir  de  protester  devant 
cette  affirmation,  car  il  est  notoire  qu’il 
était  plutôt  passible  du  reproche  opposé. 
Par  contre,  à propos  de  Zola,  l’auteur 
écrit  cette  phrase  compliquée  : « Plus 
qu’un  observateur  exact,  bien  qu’il  le 
fût  plus  qu’on  ne  l’a  cru,  Zola  fut, 
comme  on  l’a  dit,  un  poète  épique, 
et,  comme  on  ne  l’a  pas  assez  vu,  un 
poète  symboliste  » (p.  64).  Mais  si,  on 
a toujours  très  bien  vu  que  l’auteur 
des  Rougon-Macquart  était  un  poète 
symboliste,  et  il  suffirait  de  feuilleter 


les  critiques  du  Rêve  ou  de  Messidor , 
lesquelles  ne  datent  pas  d’hier,  pour 
s’apercevoir  que  certains  le  lui  repro- 
chèrent avec  véhémence  et  que  d’au- 
tres l’en  louèrent  avec  énergie  voici 
déjà  nombreuses  années. 

Dirai-je  que  je  ne  partage  pas  davan- 
tage les  opinions  exprimées  dans  ces 
chapitres  : l’Art  et  le  Beau;  l’Art  et  le 
Jeu;  la  Moralité  indirecte  de  l'art  ; les 
Vues  synthétiques?  Cependant  M.  Fa- 
guet  a loué  ce  livre,  oeuvre  nouvelle 
dans  une  collection  éminente  d’ou- 
vrages philosophiques.  Aurais-je  mal 
lu  ces  377  pages  ? les  aurais-je  lues  en 
artiste  ? ou  plutôt  n’aurais-je  pas  été 
gêné  dans  ma  lecture  par  le  souvenir 
d’une  phrase  petite,  mais  définitive  et 
lapidaire,  dont  l’auteur  est  le  bon  La 
Harpe  : « Les  Beaux-Arts  veulent  être 
plus  sentis  que  discutés  »?  Je  ne  sais, 
mais  j’avoue  que  cette  lecture  m’a  laissé 
dans  une  perplexité  profonde... 

O.  Theatès. 


La  querelle  des  Anciens  et  des  Mo- 
dernes.— L’ American  Art  N eivsàü  1 1 mai 
contient  une  lettre  très  intéressante  de 
M.  Louis  R.  Ehrisch,  se  rapportant  à une 
question  soulevée  par  une  phrase  d'une 
lettre  de  M.  Carnegie  à l’ouverture  de 
l’Institut  de  Pittsburg.  M.  Carnegie  a écrit 
que  le  département  d’art  ne  devrait  pas 
acheter  des  maîtres  anciens,  mais  seule- 
ment celles  des  peintures  modernes  que 
l’on  jugerait  capables  de  devenir  classiques 
avec  le  temps;  une  galerie,  disait-il,  est 
faite  pour  la  masse  du  peuple  et  non  pour 
l'éducation  d’une  minorité. 

★ 

♦ * 

Petites  expositions.  — Une  série  inté- 
ressante de  MM.  Paul  de  Castro,  Francis 
Jourdain,  Bernard  Naudin,  Fernand  Lan- 
dolt,  Gaston  Prunier,  Alexandre  Urbain, 
Morisset1  ; desvues  algériennesdeMraeMa- 
rie  Gautier  et  de  M.  Antoni2;  une  vigoureuse 
exposition  des  aquarelles  de  Cézanne3;  les 
envois régionalistes de  M.  Achille  Langé  1 ; 
l’exposition  Léon  Félix3. 

* 
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Un  musée  de  l’Estampe.  — Un  musée 
de  l’Estampe  sera  installé  par  la  Ville  de 
Paris  au  rez-de-chaussée  du  Petit-Palais. 

1.  Galerie  Eugène  Blot. 

2.  Galeries  Georges  Petit. 

3.  Galerie  Bernheim. 

4.  Galerie  Astre. 

5.  Chez  M.  Dauphin. 


C’est  une  heureuse  initiative  qui  sera 
favorablement  accueillie. 

¥ ¥ 

Comparaison.  — Dans  la  Revue , M.  L. 
Réau  établit  entre  les  musées  de  France  et 
ceux  d’Allemagne  une  comparaison  avec 
faits  à l’appui,  tout  à l’avantage  de  ces 
derniers  ; et  il  montre  le  Louvre  se  désin- 
téressant de  notre  art  national  au  point  de 
laisser  passer  au  musée  de  Berlin  un 
Daumicr  fameux,  le  Drame , alors  qu’il 
ne  possède  aucune  œuvre  importante  de 
Daumier.  M.  Réau  demande  que  la  presse, 
l’opinion  publique,  la  Chambre,  s’em- 
parent de  « ces  scandales  pour  en  éviter  le 
retour  ».  C’est  une  campagne  que  nous 
avons  trop  souvent  menée  ici  pour  ne  pas 
la  suivre  avec  sympathie. 

* 
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A Alésia.  — Le  commandant  Esperan- 
dieu  annonce  la  découverte  d’un  aqueduc 
et  d’un  monument  à colonnade. 

★ 

* * 

A Angers.  — Le  Musée  du  Peuple, 
exposition  permanente  de  peinture,  sculp- 
ture, art  décoratif  et  art  industriel,  vient 
de  s’ouvrir.  C’est  une  initiative  heureuse, 
un  bon  moyen  d’instruire  les  jeunes  géné- 
rations et  de  pareilles  créations  sont  à 
encourager  dans  tous  les  centres  impor- 
tants. 

L’Amateur. 

Le  Gérant  : Emile  Bonnet. 


PARIS.  — IMPRIMERIE  GEORGES  PETIT,  12,  RUE  GODOT-DE-M AUROl. 
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DISPENSAIRES 

POUR  OEUVRES  D'ART 


Notre  époque  est  très  charitable  ; des 
bienfaiteurs  innombrables  s’occupent  des 
pauvres  malades  et  les  soignent  avec 
dévouement  ; ce  zèle  s’étend  à toutes  les 
catégories  de  malades,  jusques  et  y com- 
pris les  œuvres  d’art. 

Lorsque,  mûs  par  des  sentiments 
uniquement  artistiques,  nous  protestions 
contre  les  restaurations,  — diverses  per- 
sonnes, soit  par  un  généreux  esprit  de 
conciliation,  soit  parce  qu’elles  étaient 
personnellement  intéressées  dans  la  ques- 
tion, cherchèrent  à nous  persuader  que 
nous  exagérions. 

Nous  ne  saurions  mieux  faire  que  de 
les  renvoyer  au  texte  si  documenté  d’un 
fort  intéressant  article  publié  par  un  de 
nos  grands  confrères  quotidiens,  dont 
voici  le  récit,  qui  est  intitulé  : Un  Dis- 
pensaire pour  tableaux  malades  : 


TJ 

4 i| 


» TV.  MJk 


LE  MUSÉE.  — IV. 


35 


266 


LE  MUSEE 


Nos  lecteurs  se  souviennent  de  l’acte  de  ce  fou  qui,  il  y a deux  mois, 
lacéra  à coups  de  canif  l’un  des  chefs-d’œuvre  de  Poussin  exposé  au  musée  du 
Louvre  : le  Déluge.  Tailladé  en  tous  les  sens,  on  pouvait  craindre  que  le  tableau 
ne  fût  perdu  à jamais.  Or,  il  n’en  est  rien,  et  d’ici  quelques  semaines  le  Déluge 
de  Poussin  reprendra  sa  place  ordinaire,  sans  que  les  visiteurs  de  notre  Musée 
national  puissent  retrouver  la  trace  du  moindre  coup  de  canif. 

Comment  a donc  pu  s’accomplir  ce  miracle  ? M.  Leprieur,  conservateur 
du  musée  du  Louvre,  a bien  voulu  me  le  dire  : 

« Nous  avons,  fort  heureusement,  ici,  m’a  déclaré  M.  Leprieur,  un 
atelier  de  restauration,  véritable  dispensaire  pour  tableaux  malades,  où 
d’habiles  praticiens  ont  quantité  de  recettes  pour  réparer  sur  les  toiles  de  nos 
maîtres  les  effets  de  l’injure  du  temps  ou  les  accidents  toujours  possibles.  » 

Et  il  paraît  que  l’atelier  ne  chôme  jamais.  L’accident  survenu  au  Déluge 
de  Poussin  n’a  pas  de  précédent  ; mais  il  n’y  a pas  que  des  accidents  de  cette 
nature.  Un  coup  de  coude  du  passant  inattentif,  le  fait  d’un  employé  maladroit 
en  changeant  des  toiles  de  place,  une  dame  qui,  en  se  baissant,  érafle  la  pein- 
ture avec  une  plume  de  son  chapeau,  et  voilà  un  tableau  qui  doit  être  remis 
en  état. 

D’autre  part,  le  bois  du  cadre  en  pourrissant,  les  clous  en  se  rouillant, 
peuvent  amener  des  résultats  fâcheux,  et  puis,  sous  l’influence  de  la  tempéra- 
ture, la  peinture  s’écaille.  Les  molécules  de  certaines  couleurs  se  dilatent, 
alors  que  d’autres  se  resserrent.  De  là  des  bossellements  ou  des  crevasses 
d’un  effet  désastreux.  Il  paraît,  d’ailleurs,  que  c’est  la  mauvaise  qualité  des 
couleurs  employées  par  nos  peintres  modernes  qui  cause  cette  dernière  mala- 
die. Aux  xvc  et  xvic  siècles,  les  maîtres  avaient  coutume  de  faire  broyer  par 
leurs  élèves  les  couleurs  dont  ils  se  servaient,  qui  se  composaient  uniquement 
de  produits  végétaux,  et  ne  bougeaient  plus,  une  fois  appliquées  sur  la  toile. 

L’atelier  de  restauration  ne  donne  pas  ses  soins  aux  seuls  tableaux  du 
Louvre.  Tous  les  autres  tableaux  malades  des  autres  musées  de  Paris  ou  de 
province  viennent  chez  lui  chercher  la  guérison,  toujours  assurée. 

On  n’opère  pas  sur  les  tableaux  au  hasard.  Il  existe  une  commission  de 
peintres  et  de  techniciens,  instituée  par  le  ministre  des  Beaux-Arts,  qui  est 
chargée  d’examiner,  préalablement,  chaque  toile  abîmée  et  de  se  prononcer  sur 
le  traitement  qui  lui  conviendra. 

Et  voici  le  procédé,  certainement  fort  curieux,  qui  a été  employé  pour 
remettre  le  Déluge  de  Poussin  dans  son  état  primitif  : 

Après  avoir  rapproché  complètement  les  lèvres  de  chaque  plaie  faites  au 
tableau,  on  a collé,  sur  la  peinture,  un  papier  de  soie  puis  un  second,  puis  un 
troisième.  Il  en  a été  mis  ainsi  des  centaines,  jusqu’à  ce  que  tous  ces  papiers  de 
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soie  superposés  formassent  une  sorte  de  cartonnage.  Puis  le  tableau  a été 
retourné  et  la  toile  imprégnée  d’une  préparation  destinée  à la  séparer  de  la 
peinture,  ce  qui  arriva  au  bout  de  vingt-quatre  heures.  Il  n’y  eut,  alors,  qu’à 
enlever  la  toile  qui  se  détacha,  telle  une  pelure  de  pêche. 

Rappelons  aux  profanes,  pour  l’intelligence  de  cette  bizarre  opération, 
qu’un  artiste,  avant  de  peindre,  enduit  toujours  préalablement  sa  toile.  C’est 
donc  de  cet  enduit  que  la  toile  a été  séparée. 

Il  n’y  a donc  plus  qu’à  laisser  sécher  la  peinture,  puis  à replacer,  en- 
dessous,  une  seconde  toile  qui  remplira  exactement  le  rôle  de  la  première. 

Le  tableau  sera  une  nouvelle  fois  retiré,  on  enlèvera  avec  précaution  la 
couche  de  papiers  de  soie  posés  sur  le  côté  face  de  la  peinture  et  le  tour  sera 
joué. 

Cependant,  tout  ne  sera  pas  encore  terminé  ; malgré  les  précautions  que  le 
praticien  apportera  dans  le  rapprochement  des  lèvres  de  chaque  blessure,  la 
trace  des  coups  de  couteau  restera  encore  visible.  Un  spécialiste  se  chargera 
alors  de  faire  les  raccords,  et  ceci  assez  habilement  pour  qu’ils  ne  soient  pas 
visibles  à l’œil  nu. 

D’ici  la  fin  de  septembre,  le  Déluge  de  Poussin,  nettoyé  à fond,  soutenu 
par  une  toile  neuve,  sera  de  nouveau  exposé  à l’admiration  des  visiteurs. 

Nous  nous  en  voudrions  d’affaiblir  par  d’intempestifs  commen- 
taires la  saveur  toute  particulière  de  ce  curieux  récit;  et  nous  nous 
bornerons  à signaler  particulièrement  à nos  lecteurs  le  mot  bien  moderne 
de  dispensaire  pour  tableaux  malades,  appliqué  par  un  des  conservateurs 
du  Louvre  à cette  petite  officine  qui  fonctionne  pour  Paris  et  la  province, 
avec  un  si  inégalable  entrain  (gros  et  détail,  exportation),  grâce  à des 
praticiens  qui  ont  des  recettes,  à des  spécialistes  qui  font  les  raccords 
asse{  habilement  pour  qu’ils  ne  soient  pas  visibles  à l’œil  nu  (plus  beaux 
que  les  vrais).  La  note  gaie  de  cette  interview,  c’est  que  l’on  n’opère  pas 
sur  les  tableaux  au  hasard  (heureusement,  grands  dieux  !),  mais  sur 
l'avis  d'une  commission  qui  se  prononce  sur  le  traitement  convenant  à 
chaque  toile  : c'est  de  la  médecine  légale  ; amateurs,  rassurez-vous! 

Et  puis,  enregistrons  aussi  l’aveu  des  nombreux  accidents  qui 
arrivent  aux  tableaux  du  Louvre,  tout  en  admirant  de  quelle  passion 
pour  les  beaux-arts  sont  dévorées  nos  contemporaines,  puisqu’elles  vont 
jusqu'à  érafler  les  tableaux  du  Louvre  avec  les  plumes  de  leur  chapeau 
en  se  baissant,  pour  les  mieux  étudier  sans  aucun  doute. 

Il  paraît  assez  difficile  maintenant  de  nier  sans  discussion  le  bien 
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fondé  de  notre  campagne  contre  les  restaurations  des  œuvres  d’art,  et 
nous  sommes  heureux  de  voir  que,  non  seulement  les  organes  spéciaux 
nous  prêtent  main-forte,  mais  que  la  presse  quotidienne  concourt  aussi 
à mettre  en  lumière,  à l’aide  d’une  documentation  très  précise,  les 
dangers  pour  nos  richesses  d’art  de  ces  pratiques  devenues  si  dange- 
reuses : pour  vouloir  trop  bien  faire,  n'est-on  pas  en  train  de  perdre  à 
jamais  les  œuvres  confiées  à nos  musées  ? Et  ne  trouvez-vous  pas  avec 
nous  qu'elle  est  bien  redoutable  cette  cuisine  à laquelle  sont  soumis  les 
tableaux  des  maîtres  ? 

Le  pire  vandalisme  n’est  pas  toujours  celui  qui  a pour  arme  le 
canif,  la  canne  ou  la  paire  de  ciseaux  : et  nous  estimons  infiniment 
plus  redoutable  celui  qui,  officiellement,  par  le  pinceau  d'un  spécialiste , 
sait  si  bien  faire  des  raccords  invisibles  à l'œil  nu  dans  les  chefs- 
d'œuvre  des  maîtres,  au  moyen  de  recettes  destinées  à réparer  les 
effets  de  l'injure  du  temps. 

Pauvres  tableaux  de  maîtres  nettoyés  à fond  ! 

LE  MUSÉE. 
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Portraits  gravés  en  médailles 


De  toutes  les  productions  de  l’Art, 
le  portrait  est  en  même  temps  une  des 
plus  difficiles  à réaliser  et,  ainsi  que  l'a 
fait  si  justement  remarquer  Michelet, 
une  des  plus  caractéristiques  pour  la 
compréhension  d une  période  histo- 
rique. Pour  chaque  époque,  nous  avons 
un  ensemble  d'œuvres  qui,  par  une 
heureuse  combinaison  d’éléments  di- 
vers (les  traits  expressifs  des  person- 
nages, la  spéciale  tendance  artistique 
de  l'époque,  la  sensibilité  particulière 
de  l’artiste),  résument  les  passions 
dominantes  d’une  race.  Mais  il  faut 
ajouter  que  les  époques  où  le  portrait 
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a cette  signification  si  marquante  pour  l’histoire  sont  malheureuse- 
ment rares  et  espacées. 


L'art  archaïque  de  la  Grèce,  animé  d’un  rude  esprit  batailleur, 
nous  a retracé,  avec  une  sauvage  hardiesse,  les  traits  caractéristiques 
d’une  race  volontaire  et  sagace  ; celui  du  siècle  de  Périclès  nous  montre, 
au  contraire,  un  esprit  tout  différent  qui  a soif  de  repos,  de  calme,  de 
jouissances  intellectuelles  et,  en  particulier,  la  physionomie  éclairée  de 
Périclès  lui-même  nous  apparaît  enveloppée  d’une  douceur  et  d'une 
tristesse  infinies. 

Avec  l’art  alexandrin  vient  le  règne  de  l’insouciance;  nous  assistons 
au  triomphe  d’un  réalisme  tour  à tour  brutal,  malgré  l'exécution  rapide 
et  le  goût  des  frivolités,  spirituel,  souvent  de  parti-pris  documentaire, 
mais  solide  et  précis  comme  une  page  de  Zola. 

L’art  romain,  sous  la  triple  influence  des  arts  étrusque,  asiatique  et 
alexandrin,  nous  a,  d'autre  part,  laissé  des  images  d’une  grande  puis- 
sance d’expression.  Il  arrive,  sous  le  Triumvirat,  à l'apothéose  de  la 
force  de  caractère  par  des  moyens  fort  simples  et  d’une  brutalité  capti- 
vante, car  il  représente  la  force  tranquille  du  conquérant  sûr  de  lui.  Les 
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races  italiques  ont  eu  toujours  un  goût  particulier,  une  passion  véritable 
pour  le  portrait,  étant  passablement  douées  d’orgueil. 

Les  Etrusques,  en  effet,  dès  les  premiers  pas  de  leur  art,  aux  vnc  et 
vie  siècles,  ébauchaient  déjà,  sur  les  couvercles  de  leurs  urnes  funéraires, 
des  têtes  ayant  un  certain  caractère  iconographique,  et  l’on  peut  dire 
que  Rome,  tout  en  tirant  un  grand  parti  de  l’enseignement  des  artistes 
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grecs,  reçut  des  Etrusques,  et  probablement  tira  elle-même  de  son 
propre  fonds,  une  nette  tendance  au  réalisme  précis  et  scrutateur, 
grandes  qualités,  à vrai  dire,  pour  donner  une  forte  impulsion  à l’art 
du  médailleur.  On  sait  jusqu’à  quel  lamentable  degré  de  parodie  finit 
par  tomber  l’art  iconographique  des  Romains,  cédant  toujours  davan- 
tage à la  morbide  exaltation  de  l’individualité  et  remplaçant  les  lignes 


SIXTE  IV  (I461-I484). 


JEAN  II  BENTIVOGLIO  ( I 494- I 5oq). 


hardies  d’antan  par  la  rondeur  et  la  mièvrerie  que  conseilla  le  goût  de 
la  basse  flatterie  et  que  rendait  universelle  une  croissante  ineptie. 

L'invasion  des  Barbares,  au  v®  siècle,  porta  enfin  les  derniers  coups 
à cet  art  agonisant.  Et  il  fallut  presque  dix  siècles  pour  que  le  portrait 
pût  reprendre  dans  l'Art  de  la  Médaille  une  place  honorable. 


Que  d’elforts  impuissants  durant  ce  laps  de  temps!  Je  donne  le 
dessin  d'une  grossière  image  représentant  Luitprand,  duc  de  Bénévent, 
pour  montrer  ce  que  l’on  pouvait  faire  en  Italie,  au  vmc  siècle,  en  fait 
de  portrait  gravé.  Des  monnaies  aux  effigies  des  empereurs  de  Constan- 
tinople, frappées  à Rome,  à Ravenne,  à Syracuse,  ne  sont  guère  d une 
meilleure  tenue. 

Un  effort  sérieux  fut  fait  en  1 2 3 1 , à Messine,  sous  l'empereur 
Frédéric  II,  roi  de  Sicile.  On  sait  que  ce  monarque,  doué  d une  intel- 
ligence remarquable,  nourrit  les  dessins  les  plus  grandioses  et  toucha  à 
toutes  les  branches  de  l'activité  humaine.  C’est  sous  son  règne  que  se 
développa  cette  première  Renaissance  italienne  à la  tête  de  laquelle 
était  le  célèbre  Nicolô  Pisano.  Frédéric  II  eut  évidemment  le  désir  de 
voir  perpétuer  son  image  pour  la  postérité,  et  il  voulut  qu’elle  figurât 
en  particulier  sur  des  monnaies  d’or  qui  devaient  faire  revivre  1 aureus 
des  empereurs  romains. 
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Le  musée  de  Vienne  possède  un  des  premiers  exemplaires  de  cette 
monnaie  de  Frédéric  II,  à laquelle  fut  donné  le  nom  d 'augustalis ; les 
autres  ne  sont  que  des  répliques  dont  on  continua’  la  frappe  sous 
Conrad  Ier  et  Mainfroid. 

Nous  connaissons  le  nom  de  l’artiste  qui  a gravé  ce  portrait  pour 
l'atelier  de  Messine  ; c'est  Pagano  Balduini  de  Messine  ; mais  il  faut 
croire  que  les  contemporains,  malgré  tout,  ne  reconnaissaient  pas  faci- 
lement les  traits  de  l’empereur,  car  le  chroniqueur  Richard  de  Saint- 
Germain,  dans  sa  description  de  cette  monnaie,  désigne  la  tête  de  l’auguste 
modèle  du  graveur  messinois  par  les  mots  : caput  hominis,  qui,  lorsqu’on 

connaît  le  style  du  respectueux  notaire 
impérial,  semblent  vraiment  peu  appropriés 
pour  désigner  Frédéric  II,  si  l'écrivain  avait 
nettement  et  du  premier  coup  reconnu  dans 
cette  image  autre  chose  que  ces  banales 
effigies  auxquelles  étaient  accoutumés  les 
hommes  du  Moyen-Age  et  que  l’on  pourrait, 
dénommer  les  figures  héraldiques  de  l'auto- 
rité princière. 

Mais,  même  en  ad  mettant  que  nous  ayons 
vu  dans  cette  monnaie  une  tentative  heureuse 
pour  représenter  fidèlement  les  traits  du  sou- 
verain, il  est  certain  que  cette  tentative  resta  un  fait  isolé  et  que  l’art  du 
médailleur  ne  put  pas  encore  sortir  du  rang  inférieur  où  il  avait  été 
relégué,  — depuis  la  disparition  des  derniers  grands  médailleurs  de 
Rome.  Les  graveurs  des  coins  du  Moyen-Age  étaient  souvent,  il  faut  le 
reconnaître,  des  artistes  d'une  grande  habileté  technique  ; mais  leur  art 
évoluait  dans  un  cercle  restreint  de  motifs  purement  décoratifs,  pour  le 
rendu  desquels  il  fallait  plus  d’ingéniosité  et  de  subtilité  que  de  talent 
réellement  créateur.  Mais  la  médaille,  qui  est  le  document  historique  le 
plus  durable,  ne  pouvait  pas  être  longtemps  négligée;  et,  dès  que  le  grand 
art  nouveau,  aux  xive  et  xv°  siècles,  eût  pris  connaissance  de  sa  force 
naissante,  les  humbles  graveurs  de  coins  monétaires  commencèrent,  eux 
aussi,  à montrer  leur  soif  du  progrès,  leur  ambition  d’infuser  une 
nouvelle  vie  à leur  métier  languissant  et  de  le  ramener  à son  rang  d’art 
réel  et  puissant.  Des  médailles  françaises,  qui  prirent  à une  industrie 
congénère,  celle  de  la  gravure  des  sceaux,  les  éléments  essentiels  de 
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leur  technique,  — une  médaille  célèbre  gravée  en  l'honneur  de  l’em- 
pereur Héraclius  et  dont  il  est  fait  mention  dans  le  célèbre  inventaire  du 
duc  de  Berry,  — quelques  tessères  à portrait  des  ducs  de  Carrara, — nous 
montrent  que,  à la  fin  du  xivc  siècle  et  au  commencement  du  xve,  l'art  de 
la  médaille  était  sur  une  bonne  voie  et  que  les  puissants  de  la  terre 
étaient  anxieux  de  lui  demander  son  inégalable  secours  pour  conserver 
et  propager  le  souvenir  des  événements  éclatants  survenus  sous  leurs 
auspices. 


Certes,  le  retour  à la  vie  de  cet  art  qui,  dans  le  passé,  avait 
accompli  de  telles  merveilles,  fut  long  et  difficile.  La  sculpture  et  la 
peinture  avaient  fourni  maint  portrait  d’une  vérité  frappante  et  d'un 
sentiment  exquis,  lorsque,  vers  le  second  quart  duxve  siècle,  un  peintre- 
sculpteur  de  Vérone,  Vittore  Pisano  dit  le  Pisanello,  voyant  les  efforts 
que  l’on  faisait  de  divers  côtés  pour  remettre  en  honneur  le  portrait  sur 
médailles,  s’avisa  de  reproduire  par  le  procédé  de  la  fonte,  sur  des 
flans  de  métal,  les  effigies  des  princes,  leurs  noms  et  leurs  devises. 

Cela  se  pratiquait  déjà  ainsi  sur  des  pommeaux  d’épées  ou  autres 
objets  de  nature  à recevoir  des  rondelles  de  métal  coulé  et  ensuite  ciselé, 
et  l’artiste,  pouvant  fidèlement  reproduire  son  ébauche  en  cire,  donnait 
à l'image  une  vigueur  et  une  souplesse  que  la  gravure  sur  une  rondelle 
de  métal  était  encore  loin  de  pouvoir  égaler.  On  sait  quelle  faveur  cette 
heureuse  innovation  rencontra,  et  combien  elle  influença  toutes  les 
branches  de  la  glyptique.  Si  la  gravure  sur  pierre  fine  ou  sur  métal  ne 
pouvait  pas  obtenir  les  vigoureux  reliefs  de  la  fonte  sans  risquer  de 
tomber  dans  les  écueils  de  la  dureté  et  de  la  sécheresse,  elle  offrait 
pourtant  des  avantages  fort  appréciables  et,  entre  autres,  celui  du  portrait 
miniature.  Le  tout  était  de  commencer  à mettre  ce  procédé  en  faveur,  et 
dès  qu’un  des  princes  italiens  eut  réussi  à organiser  autour  de  lui  un 
groupe  d'artistes  capables  de  reproduire  dans  le  petit  espace  d une 
monnaie  l’effigie  princière,  tous  voulurent  en  faire  autant;  de  telle 
sorte,  qu’au  bout  de  peu  de  temps,  ce  devint  pour  un  artiste  une  recom- 
mandation très  sérieuse  auprès  des  petits  souverains  italiens  que  de 
pouvoir  graver  sur  métal  et  pierres  dures,  et  Léonard  de  Vinci  lui-même 
s'en  faisait  un  titre  à la  faveur  des  princes. 

On  cherche  aujourd'hui,  en  précisant  les  dates  de  la  frappe  des 
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différentes  monnaies,  à déterminer  qui,  parmi  les  princes  italiens,  a eu 
le  mérite  et  en  même  temps  la  faiblesse  de  faire  mettre  son  effigie  sur 
les  monnaies. 

On  est  arrivé,  à force  d’ingéniosité  et  de  documentation,  à fixer 
presque  jour  par  jour  la  date  des  émissions  monétaires;  mais  dans  la 
question  qui  nous  occupe,  il  y a encore  quelques  lacunes.  Il  est  pour- 
tant certain  que  doit  disparaître  toute  incertitude  sur  la  priorité  qu’on 
a voulu  donner  aux  ducats  d’or  de  Borso  d'Este,  duc  de  Ferrare,  sur 
ceux  de  François  Sforza,  duc  de  Milan.  Le  ducat  de  Borso  a,  d'un 
côté,  le  buste  du  duc  déjà  avancé  en  âge,  à gauche,  et  la  légende  : borsvs 
dvx  ferrarie,  etc.,  et  au  revers  : svrrexit  xps  rex  glorie  avec  la 
Résurrection.  Bellini,  à tort,  attribue  ce  ducat  à l'an  1452  ; il  est  sûrement 
de  l’an  1471,  lorsque  le  duc  obtint  du  pape  l’érection  de  Ferrare  en  duché 
(14  avril  1471).  Borso  mourut  cette  même  année  au  mois  d’août,  et 
cette  mort  explique  la  très  grande  rareté  de  cette  monnaie. 

C’est  plutôt  à la  cour  de  Milan  que  revient  l’honneur  du  premier 
essai  de  portrait  inscrit  dans  le  très  petit  espace  du  ducat  d'or.  Cet 
essai  eut  lieu  par  ordre  du  vieux  duc  François  Sforza,  en  1462,  ainsi 
qu'il  ressort  d'un  ordre  de  paiement  des  archives  de  Milan.  Le  nom  de 
l’artiste  qui  fut  chargé  de  graver  ce  coin  n’est  pas  mentionné,  mais  dans 
un  document  de  1467  (4  mars),  nous  trouvons  le  nom  de  Magistro 
Zanetto  Bugato  comme  graveur  du  portrait  de  Galéas  Marie  Sforza  sur 
les  ducats  d’or  de  Milan. 

L’image  du  vieux  condottiere  François  Sforza,  avec  sa  figure 
énergique  au  sourire  malicieux,  malgré  sa  petitesse  est  l’égale  des  meil- 
leurs portraits  de  ce  prince  et  l’exemple  donné  par  l’atelier  de  Milan 
fut  rapidement  suivi. 

L’atelier  de  Naples  fut  un  des  premiers  et  cela  ne  doit  pas  étonner, 
car  les  dessins  de  la  collection  Vallardi,  au  Louvre,  nous  montrent  que 
Alphonse  Ier  d’Aragon  avait  déjà  demandé,  avant  1448,  à Pisanello  de  lui 
donner  des  projets  de  petites  médailles  susceptibles  d’être  frappées,  et 
même  un  de  ces  dessins  fut  exécuté  en  quelques  exemplaires  et  servit 
de  modèle  ultérieurement  pour  la  frappe  des  cavalli  que  Ferdinand  Ier 
d’Aragon  fit  jeter  au  peuple,  à l’occasion  de  son  mariage  avec  sa  cousine 
Jeanne  d’Aragon.  La  médaille  de  Pisanello  a les  types  suivants  : 
alfonsvs.  rex.  aragonvm.  Buste  d’Alphonse  à droite.  Revers  : victor 
sicilie  v\acificator\  reg[;/]i.  Victoire  dans  un  quadrige  triomphal.  En  1465, 
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Ferdinand  chargea  Girolamo  Liparolo  de  graver  son  portrait  sur  une 
des  plus  grandes  monnaies  en  argent  qu'on  eût  frappées  jusqu'alors,  c’est- 
à-dire  une  pièce  de  deux  carlins  que  le  peuple  baptisa  immédiatement 
du  nom  de  testone , à cause  du  portrait.  On  voit  sur  cette  monnaie  le 
buste  cuirassé  de  Ferdinand  encore  jeune,  la  figure  maigre  et  délicate, 
l'expression  pleine  de  douceur  ; combien  différent  du  portrait  que 
vingt-neuf  ans  plus  tard  le  même  Girolamo  Liparolo  exécutait  d’après 
le  dessin  d'un  des  meilleurs  artistes  venus  à la  cour  de  Naples,  le  célèbre 
Guido  Mazzoni  de  Modène  ! La  figure  maussade,  dure  et  alourdie  du 
roi,  aux  joues  bouffies  et  flasques,  aux  yeux  enfouis  au  milieu  de  rides 
profondes,  montre  les  traces  non  seulement  de  l’âge,  mais  des  vues 
compliquées  et  de  la  politique  haineuse  poursuivies  au  milieu  des 
conspirations  et  des  trahisons  des  barons  napolitains.  Ferdinand  est 
devenu  le  tyran  qu’il  fut,  non  pas  tant  par  inclinaison  de  nature  que 
par  la  lutte  constante  avec  les  barons,  et  les  traces  de  cette  lutte  sont 
empreintes  sur  l'effigie  du  carlin  de  1494. 

Les  portraits  sur  les  médailles  se  suivirent  rapidement.  A Venise, 
pourtant,  celui  du  doge  Nicolô  Tron,  vers  1472,  resta  un  fait  isolé;  la 
sagace  République,  éminemment  commerciale,  jugeait  comme  jadis  les 
Athéniens,  que  la  monnaie  ne  devait  pas  changer  à tout  moment  de 
type  et  que,  consacrée  à asseoir  la  sécurité  économique  de  l'Etat  au 
loin,  elle  n'était  point  faite  pour  satisfaire  l'orgueil  humain  : elle  avait 
déjà  assez  de  méfaits  à son  compte  sans  y ajouter  celui-là.  Les  Médicisà 
Florence,  jusque  vers  1 55o,  malgré  qu'ils  fussent  à la  tête  du  mouvement 
artistique,  durent  aussi  renoncer  à toute  velléité  de  mettre  leur  effigie 
sur  la  monnaie,  car  ils  étaient  trop  étroitement  harcelés  par  les  Strozzi 
et  les  autres  libertaires.  La  République  génoise  suivit  les  mêmes  prin- 
cipes, les  pérogatives  de  ses  doges  étant  très  sévèrement  limitées. 

Mais  les  autres  États  aimaient,  au  contraire,  le  luxe  et  les  fêtes,  et 
souvent,  plus  l’État  était  petit  et  insignifiant,  plus  son  prince  essayait  de 
paraître. 

C’était  même  un  des  luxes  préférés  à cette  époque  de  faire  graver 
son  portrait  sur  la  monnaie  par  un  artiste  habile  et  de  répandre  ainsi, 
à des  milliers  d’exemplaires,  de  véritables  chefs-d'œuvre.  Jean  II  Benti- 
voglio  fit  graver  son  effigie  par  le  Francia;  Louis  Sforza  fit  faire  son 
portrait,  pour  les  dessins,  par  Léonard  de  Vinci  et,  pour  la  gravure,  par 
le  Caradosso  ; Ferdinand  Ier  de  Naples  chargea  Guido  Mazzoni  du 
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dessin  et  Liparolo  de  la  gravure  ; d’autres  princes  eurent  recours  à 
Francesco  Enzola,  à Vittorio  Camelio,  à Gian  Marco  Cavalli,  etc.  Les 
uns  essayaient  d'enlever  aux  autres  les  artistes  les  plus  en  renom,  et 
quelques  artistes,  à l’esprit  nomade,  alléchés  par  les  promesses,  allaient 
de  cour  en  cour,  laissant  partout  quelques  chefs-d’œuvre.  Le  Caradosso, 
par  exemple,  a travaillé  à Milan,  à Mantoue  et  à Rome. 

Plusieurs  princes  chargeaient  ces  graveurs  d’accroître  leurs  collec- 
tions de  gemmes  et  de  médailles  antiques.  Louis  le  More  chargea 
Caradosso  de  rechercher  des  gemmes  antiques  et,  dans  les  archives  de 
Naples,  il  y a plusieurs  docuirfents  d'Alphonse  d’Aragon  encourageant 
François  Liparolo  dans  la  recherche  de  ces  précieux  petits  monuments 

qui  devaient  être  en  même  temps  pour  l’artiste 
un  exemple  fécond. 

On  frappait  aussi  des  monnaies  avec  les  por- 
traits du  prince  et  de  sa  femme  pour  être  offertes 
à l’autel  ou  être  jetées  au  peuple  pendant  les 
réjouissances  qui  suivaient  le  mariage. 

En  1470,  le  duc  de  Milan  Galéas-Marie  Sforza 
avait  chargé  son  trésorier  Antoine  Anguissola  de 
faire  frapper  des  pièces  d'or  de  la  valeur  de  deux 
ducats  avec  la  tête  de  Bona  de  Savoie,  sa  femme; 
l'Anguissola  écrivait  alors  au  duc  que,  « pour  bien  faire  choses  de  cette 
importance  (cosi  degne  cose ),  il  fallait  faire  le  portrait  d’après  nature  », 
et  il  envoyait  auprès  de  la  duchesse,  Ambroise,  fils  de  M°  Maffeo  da 
Civate,  qui  avait  déjà  reproduit  sur  la  monnaie  d’or  les  traits  du  duc. 

En  1477,  Ferdinand  Ier  d’Aragon  faisait  frapper  des  cavalli  avec 
son  elligie  et  celle  de  la  reine  Jeanne  d'Aragon,  destinés  à être  jetés  au 
peuple.  Les  coins  avaient  été  gravés  par  Girolamo  Liparolo,  et  nous 
donnons  le  dessin  agrandi  de  l'effigie  de  Jeanne  d'Aragon. 

Notar  Giacomo  et  Guiliano  Passero  décrivent  les  fêtes  somptueuses 
qui  eurent  lieu  à cette  occasion  à Naples,  le  16  septembre  1477  et 
Passero  1 dit  que  ces  monnaies  furent  jetées  au  peuple  du  haut  d’un 
tiionfo,  un  édifice  en  bois  et  carton  érigé  devant  l’église  de  l’Incoronata. 

La  monnaie  à portrait,  appelée  couramment  testone , devint  comme 
le  symptôme  d'un  état  d’âme  que  Müntz  a magistralement  exposé  dans 
son  livre  la  Renaissance  Italienne , et  qui  fut  le  tout-puissant  levier 
1.  Diurnali,  p.  35. 
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moral  de  cette  prodigieuse  renaissance  des  arts  des  xv°  et  xvie  siècles. 

Exaltation  morbide  de  la  personnalité,  exagération  de  l'amour- 
propre  et,  selon  le  mot  de  Sismondi,  religion  de  la  vengeance,  tels  étaient 
les  sentiments  qui  poussaient  ces  hommes  à un  héroïsme  et  à une 
virtuosité  qui  furent  rarement  dépassés.  Vices  et  vertus,  dans  une  mêlée 
furieuse,  concouraient  également  à faire  éclore  ce  prodigieux  résultat  de 
beauté  et  d’énergie. 

* 

♦ ¥ 

De  nos  jours  encore  on  met  sur  les  monnaies  des  portraits;  mais 
quelle  disgracieuse  effigie  que  cette  tête  de  Victor-Emmanuel  par 
Speranza,  que  celle  d’Edouard  VII  d’Angleterre,  que  les  artistes  anglais 


indiquent  par  le  terme  méprisant  de  scratchy  workï  Et  on  voit  qu’elles 
n’y  sont  plus  qu’à  simple  titre  décoratif*  : le  portrait  héraldique  a repris 
sa  place  et  le  portrait  plein  de  vie,  de  passion,  le  portrait  lancé  comme 
un  défi  aux  artistes,  comme  un  cartel  aux  ennemis,  a vécu  depuis  très 
longtemps.  Il  faut  le  chercher  sur  ces  vieilles  médailles  du  xv°  et  du 
xvic  siècles,  et  nous  allons  passer  rapidement  en  revue  cette  galerie  de 
personnages  célèbres,  créée  de  iq63  à 1600  environ,  et  qui  peut  se 
renfermer  dans  un  petit  meuble  de  quelques  mètres  de  hauteur,  mais 
qui  contient  presque  toute  l’histoire  d’une  des  époques  les  plus  bril- 
lantes de  l’humanité. 

Commençons  par  Rome.  Le  portrait  fait  son  apparition  sur  la 
monnaie  romaine  vers  la  fin  du  pontificat  de  Sixte  IV.  François  d Abes- 

1.  Du  reste,  le  portrait  tend  à disparaître.  La  Société  italienne  de  numismatique,  chargée 
de  choisir  parmi  des  projets  de  nouvelles  monnaies,  a décerné  le  prix  à des  types  qui,  à 
l’exemple  des  monnaies  françaises,  mettent  en  valeur  des  sujets  de  la  vie  sociale  et  éco- 
nomique. 


(1475-1  504). 


( 1 464-  1483). 
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cola  de  la  Rovera,  fils  d’un  humble  pêcheur  des  environs  de  Savona,  élu 
pape  en  1471  sous  le  nom  de  Sixte  IV,  a contribué  puissamment  à la 
beauté  artistique  de  la  Ville  Eternelle.  Aussi,  sur  la  monnaie  d’argent  qui 
porte  son  effigie,  il  fait  suivre  son  nom  de  la  glorieuse  devise  : Urbe 
restaurata.  Il  fit  édifier  les  églises  de  Santa  Maria  del  Popolo  et  de  Santa 
Maria  délia  Pace,  restaura  la  basilique  de  Saint-Pierre  et  le  Latran, 
ramena  l’eau  pure  à Rome,  en  faisant  reconstruire  les  aqueducs  aban- 
donnés ; il  fit  rebâtir  presque  depuis  les  fondations  le  Vatican,  en 
s'aidant  de  Baccio  Pontelli,  et  son  nom  resta  attaché  à la  création  de  la 
Sixtine  et  de  la  bibliothèque  qu’il  confia  au  célèbre  Platina.  François 
Enzola,  médailleur  de  grand  talent,  a été  graveur  de  l’atelier  de  Rome, 
de  1472  à 1473  ; mais  le  carlin  à l’effigie  de  Sixte  IV  semble  postérieur  à 
cette  date.  Les  trois  papes  qui  succédèrent  à Sixte  IV,  c’est-à-dire  le 
Génois  Innocent  VIII,  Alexandre  VI  Borgia  et  le  Siennois  Pie III,  n’ont 
pas  laissé  de  portraits  sur  leurs  monnaies  ; par  contre,  les  portraits  du 
fougueux  Jules  II  sont  très  abondants.  Ce  pontife,  si  bien  étudié  par 
Michelet  dans  un  des  plus  brillants  chapitres  de  Y Histoire  de  France , est 
un  des  personnages  les  plus  extraordinaires  de  cette  époque.  De  nature 
irascible  et  batailleuse,  mélange  bizarre  de  nobles  qualités  et  des  plus 
vils  défauts,  il  participa  à toutes  les  actions  de  cette  époque  déjà  troublée 
en  y ajoutant  encore  le  grand  trouble  de  sa  nature  inquiète.  C’est  lui  qui, 
réfugié  en  France  avant  d’être  pontife,  par  esprit  de  vengeance  contre 
les  Borgia,  décida  Charles  VIII  à envahir  l’Italie  quand  déjà  Louis 
Sforza,  qui  l’avait  appelé,  faiblissait  dans  ses  projets.  A la  mort  de  son 
ennemi  Alexandre  VI,  il  retourna  à Rome,  et,  après  le  court  pontificat 
de  Pie  III,  fut  élu  pape  le  3i  octobre  i5o3.  Parvenu  à la  suprême 
puissance,  il  mit  autant  d'ardeur  à chasser  les  Français  d'Italie  qu’il  en 
avait  apporté  à les  y attirer;  il  eut  des  desseins  très  vastes  et  ne  s'arrêta 
à aucun  scrupule  dans  l’accomplissement  de  ses  projets,  surtout  lorsqu’il 
se  donna  la  tâche  de  briser  la  domination  des  petits  potentats  qui  entou- 
raient les  domaines  de  l'Eglise.  Son  esprit  batailleur  ne  le  détourna 
pourtant  point  des  arts  pour  lesquels  il  eut  une  véritable  passion.  C’est 
sous  son  pontificat  que  l’on  trouva  le  groupe  de  Laocoon  et  de  ses  fils, 
Y Apollon  et  le  torse  d'Hercule,  qui  furent  le  point  de  départ  des  collec- 
tions du  musée  du  Vatican.  Pour  la  gravure  de  ses  monnaies,  il  employa 
surtout  Caradosso,  qui  ayant  quitté  Milan  après  l'occupation  française, 
fut  présenté  au  pape  par  son  ami  Bramante. 
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Parmi  les  médailles  frappées  avec  son  portrait,  on  peut  citer  celle 
en  argent,  à la  légende  pax  romana,  qui  rappelle  la  paix  conclue  le 
18  août  1 5 1 1 , entre  les  Colonna  et  les  Orsini,  après  des  siècles  de  lutte  ; 
celles  en  or  et  en  argent,  avec  la  basilique  de  Saint-Pierre,  qui  furent 
jetées  dans  les  fondations  de  la  célèbre  cathédrale,  le  18  avril  1 5o6  ; 
celle  représentant  la  forteresse  de  Civita-Vecchia,  édifiée  sous  la  direction 
de  Michel-Ange.  On  voit  sur  toutes  ces  pièces  les  traits  sévères  et  éner- 
giques de  ce  pape  soldat,  au  regard  d’acier,  et  le  burin  du  Caradosso 
complète  le  célèbre  portrait  de  Raphaël  aux  Offices,  et  achève  de  nous 
montrer  toute  l'âme  étrange  de  ce  sexagénaire  batailleur,  qui,  partagé 
entre  une  noble  ambition  nationale  et  la  basse  passion  de  ses  vengeances 
et  de  son  ambition  personnelle,  a toujours  noirci  ses  plus  généreux 
projets  par  les  plus  lâches  actions. 

Léon  X,  Julien  de  Médicis,  fils  de  Laurent  le  Magnifique,  succéda 
à Jules  II  le  11  mars  1 5 1 3,  âgé  de  36  ans.  Il  se  distingua  par  les  mêmes 
qualités  que  son  père  et  donna  son  nom  au  plus  brillant  siècle  des  arts 
en  Italie. 

Sa  grosse  figure,  bonasse  d’aspect,  mais  spirituelle,  apparaît  souvent 
sur  les  monnaies  de  l’atelier  de  Rome.  Un  carlin  ou  giulio  attire 
surtout  notre  attention  ; c'est  celui  qui  célèbre  la  construction  de  la 
basilique  de  Saint-Pierre.  D’un  côté,  on  voit  la  basilique,  et  au-dessous, 
un  lion;  de  l’autre,  le  pape  à genoux,  offrant  à saint  Pierre  le  modèle 
de  la  basilique.  Cette  monnaie  est  intéressante,  non  seulement  parce 
qu'elle  célèbre  l’achèvement  d’un  des  chefs-d’œuvre  du  siècle,  mais 
parce  qu’elle  rappelle  le  plus  grave  événement  de  cette  époque. 

Léon  X publia  des  indulgences  en  faveur  de  ceux  qui  contribuèrent 
à la  construction  de  la  basilique  commencée  par  Jules  II,  et  il  chargea 
les  Dominicains  de  prêcher  cette  dévotion.  Les  Augustins,  jaloux  de  ce 
privilège  de  leurs  rivaux,  encouragèrent  Martin  Luther,  l'un  d’entre 
eux,  à s'opposer  à la  prédication  des  Dominicains.  Ce  fut  le  premier 
jalon  de  la  Réforme,  et  la  première  bulle  contre  Luther  fut  lancée 
en  i5i8. 

Les  monnaies  à portrait  d'Adrien  VI  sont  très  rares.  Ce  pape,  d ori- 
gine étrangère,  eut  un  règne  très  court  et  n’encouragea  pas  les  arts.  Son 
portrait,  visage  sec  et  pointu,  se  voit  sur  une  monnaie  de  Parme,  alors 
sous  la  domination  de  l'Eglise. 

Avec  Clément  VII  nous  arrivons  à une  époque  qui  marque  dans 
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l’histoire  des  arts,  au  milieu  desquels  la  décadence  commence  lentement 
à s’infiltrer.  Ses  débuts  sont  masqués  par  des  apparences  brillantes  et 
des  virtuosités  surprenantes. 

Dans  les  premières  années  du  pontificat  de  Clément  VII,  c’est-à-dire 
de  i52q  à 1527,  Girolamo  del  Borgo  était  graveur  de  l’atelier  de  Rome; 
mais  à partir  de  1527,  Benvenuto  Cellini  commença  à travailler  pour 
cet  atelier  et  il  tint  régulièrement  l'emploi  de  graveur  des  monnaies 
papales  de  029  à janvier  1 534.  Il  exécuta  le  magnifique  doublon  d'or 
de  Clément  VII,  ayant  d'un  côté  le  buste  du  pape  à gauche  et,  au  revers, 
YEcce  homo  et  les  testoni  ou  doubles  carlins , avec  le  Christ  qui  soutient 
saint  Pierre  sur  les  ondes  (qvare  dvbitasti)  ou  la  Délivrance  de  saint 
Pierre  (misit  dominvs  ang.svvm),  faisant  allusion  au  danger  qu’avait 
couru  le  pape  pendant  le  siège  de  Rome  par  les  armées  impériales 
commandées  par  le  connétable  de  Bourbon,  en  1527.  On  sait  que  Ben- 
venuto Cellini  assistait  du  haut  des  remparts  aux  assauts  des  ennemis 
et  qu’il  se  vanta  d'avoir  tiré  le  coup  qui  abattit  le  connétable  de  Bourbon. 

Sous  Paul  III  (1534-1549),  successeur  de  Clément  VII,  Cdlini 
exécuta  un  seul  ouvrage  pour  la  Monnaie  de  Rome,  et  c’est  le  double 
qecchin  avec  la  Pêche  miraculeuse.  Le  portrait  est  d’un  réalisme  extra- 
ordinaire et  représente  bien  la  manière  tourmentée  et  saccadée  du 
célèbre  virtuose  de  la  décadence  italienne.  Cellini  en  était  très  fier  et 
certes  ses  rivaux  n’ont  rien  fait  de  mieux.  Après  ce  pontife,  le  portrait 
sur  la  monnaie  commença  à perdre  de  son  originalité  et  fait  souvent 
défaut.  De  040  jusque  vers  1 56 1 , les  coins  monétaires  de  Rome  furent 
gravés  par  Alexandro  Cesati  dit  le  Grechetto,  mais  ses  ouvrages  nous 
inspirent  une  médiocre  admiration,  bien  que  de  leur  temps  ils  aient 
joui  d’une  très  grande  réputation.  Michel-Ange,  avec  son  sarcasme 
habituel,  lui  fit  un  compliment  qui  exprimait  un  blâme  profond,  disant 
d’une  de  ses  médailles  « qu’elle  faisait  penser  que  la  fin  de  l’art  était 
proche,  parce  qu'on  ne  pouvait  rien  faire  de  plus  parfait  ! » Et  c'était, 
en  elfet,  cette  trop  grande  érudition  et  cette  minutie  du  travail  qui 
tuaient  l’art  italien. 

Arrêtons-nous,  avant  de  passer  à d’autres  ateliers  monétaires,  à un 
portrait  de  Sixte  V.  Il  est  consciencieusement  fouillé  et,  pourtant,  ne 
manque  pas  de  grandeur,  car  il  saisit  bien  l’âme  du  personnage.  On  ne 
pouvait  mieux  évoquer  ce  personnage  remuant  et  persévérant,  « le  plus 
redoubté  pape  pour  la  justice  »,  comme  le  nomme  Brantôme.  De  taille 
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médiocre,  très  brun,  nature  robuste  et  sanguine,  caractère  rude  et 
emporté,  mémoire  très  sûre,  regard  perçant,  tel  est  le  portrait  que 
l'histoire  a tracé  de  lui  et  tel  nous  le  voyons  saisi  au  vif  sur  cette 
médaille  ; vrai  type  de  sanglier,  la  barbe  lui  croissant  presque  sous 
les  yeux,  qui,  perdus  au  milieu  d’un  dédale  de  rides,  sont  petits  et 
scrutateurs. 

On  pense  de  suite  à l’amusante  légende  qui  veut  que,  avant  son 
pontificat,  il  allât  toujours  tête  basse,  le  dos  courbé,  comme  s’il  était 
déjà  cassé  par  l’âge,  puis,  à peine  élu,  se  redressant  subitement  et  disant 
à ceux  qui  s’étonnaient  de  ce  changement  : « Je  cherchais  les  clefs  de 
saint  Pierre  ». 

François  Sforza,  le  célèbre  condottiere,  devenu  en  iq5o  duc  de 


PORTRAIT  DE  CLÉMENT  VII, 
PAR  CELLINI. 


PORTRAIT  DE  SIXTE  V, 
PAR  LE  GRECHETTO. 


Milan,  avait  été  le  premier  à faire  mettre  son  portrait  sur  les  ducats 
d'or,  en  1462-1463,  peu  d'années  avant  sa  mort.  Ses  successeurs  suivirent 
son  exemple  et,  hormis  la  menue  monnaie  de  billon,  il  n'y  a presque 
pas  de  monnaie  du  duché  de  Milan  qui,  à cette  époque,  ne  porte  pas 
un  portrait  du  prince.  Nous  connaissons,  grâce  aux  recherches  de 
Muoni,  de  Motta,  d'Ambrosoli  et  de  Cafïi  dans  les  archives  de  Milan, 
les  noms  des  graveurs  sous  Galéas-Marie  Sforza.  Le  graveur  des  coins 
était  l’orfèvre  Maffeo  da  Clivate,  assisté  de  son  fils,  le  peintre  Ambroise 
da  Clivate  et  de  Zanetto  Bugato,  peintre  et  sculpteur  milanais.  Galéas- 
Marie  Sforza  s'intéressait  beaucoup  à la  réussite  de  ces  portraits  et  dans 
un  document  ( Cod . Visconteo  Sfor{esco  de  Morbio , n°  CCXX1X)  il  écri- 
vait aux  régisseurs  de  la  Monnaie  pour  les  inciter  à porter  une  attention 
particulière  pour  que  ces  effigies  soient  toujours  plus  belles  : « Sfor- 
zandovi  che  dicti  stampi  si  faciano  quanto  megliori  et  piu  belli  che  sià 
possibile  ».  En  1470,  il  ordonna  à l'orfèvre  Maffeo  da  Clivate  d'exécuter 
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conjointement  avec  Zanetto  Bugato  et  le  fondeur  Francesco  de  Mantoue, 
bombardiers , dix  maquettes  en  plomb  pour  des  médaillons  avec  portraits 
grandeur  nature  de  sa  femme,  Bona  de  Savoie,  sœur  de  Charlotte, 
femme  de  Louis  XI,  roi  de  France,  qu’il  avait  épousée  en  1466.  Il  paraît 
qu’un  de  ces  médaillons  aurait  été  exécuté  en  or  et  fondu  à la  Monnaie 
de  Gênes  en  i5o5  et  qu’il  pesait  environ  36  kilogrammes1.  La  chose  est 
possible,  car  Galéas,  esprit  médiocre  et  pervers,  déploya  une  sotte  muni- 
ficence et  accabla  son  peuple  d’impôts.  Mais  ce  ne  sont  pas  ces  œuvres 
gigantesques  et  plus  ou  moins  légendaires  qui  nous  occupent,  ce  sont 
ces  petits  portraits  à traits  fins,  mais  hardis,  qui  nous  sont  d'un  si  pré- 
cieux secours  pour  aider  notre  imagination  à étoffer  la  sèche  narration 
des  chroniqueurs. 

Parmi  les  portraits  de  Galéas-Marie  Sforza  gravés  sur  les  monnaies 
d'or,  un  seul  a un  réel  mérite;  c’est  celui  du  double  ducat  exécuté  vers 
1470,  les  autres  sont  d’un  dessin  grêle  et  sec  et  la  gravure  de  son  visage, 
naturellement  dépourvu  de  charme,  y prend  un  aspect  particulièrement 
déplaisant.  Si  cette  monnaie  est  bien  de  la  main  de  Malîeo  da  Clivate,  il 
faut,  en  la  comparant  aux  autres,  admettre  qu'elle  se  ressent  fortement 
de  la  collaboration  de  son  fils  Ambrogio,  qui  — comme  nous  l'apprend 
une  lettre  du  trésorier  général  Anguissola  au  duc  — était  chargé  de  des- 
siner d’après  nature  les  traits  du  duc  destinés  à être  gravés  par  son  père. 
La  monnaie  d’argent  avec  l’effigie  de  Galéas  est  de  quelques  années 
postérieure  aux  ducats  d’or  et  ne  me  semble  pas  gravée  par  la  même 
main;  c'est  peut-être  l’œuvre  de  Zanetto  Bugato,  qui  mourut  la  même 
année  que  le  duc,  en  1476. 

Nous  avons  un  charmant  portrait  de  l'infortuné  Jean-Galéas  Sforza, 
coiffe  d’une  calotte  ronde,  le  berretto  traditionnel  du  xvc  siècle.  Je  ne 
saurais  désigner  l’auteur  de  ce  portrait,  exécuté  en  1481;  mais  c’est 
sûrement  un  maître,  car  il  a su  indiquer  en  quelques  traits  avec  une 
franchise  rare  tout  le  charme  de  l’adolescent  à l’âme  encore  naïve.  Mais 
voici  une  soudaine  révolution  dans  la  glyptique  milanaise.  Tandis  que 
Léonard  de  Vinci,  avec  son  puissant  génie  et  sa  sensibilité  extrême, 
unissant  la  naïve  douceur  des  primitifs  à la  vigoureuse  énergie  de  son 
siècle,  dégageait  de  la  Nature  des  sourires  jusqu’alors  à peine  soupçonnés, 
d'un  autre  côté,  dans  l'humble  classe  des  orfèvres,  Caradosso,  avec  le 
minutieux  travail  du  burin,  retrouvait  aussi  un  langage  que  d’autres 

1.  Voyez  à ce  sujet  Eorrer,  Dict.  of  medallists. 
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n avaient  pas  su  exprimer.  On  sait  qu'à  cette  époque  la  corporation  des 
orlèvres  milanais,  rivale  de  celle  de  Florence,  arriva  à un  très  haut  degré 
de  perfection,  et  ces  rondelles  d’or  et  d’argent,  aux  dessins  amoureuse- 
ment caressés,  peuvent  se  placer  parmi  les  meilleurs  exemples  de  cette 
orfèvrerie  renommée.  Nous  avons  de  la  main  de  Caradosso  des  ducats 
d'or  et  des  testons  avec  les  effigies  de  Louis  le  More,  le  perfide  régent, 
et  de  son  infortuné  neveu  Jean-Galéas,  des  doubles  ducats  et  des 
testons  avec  la  seule  effigie  de  Louis  le  More,  des  doubles  ducats 
avec  les  portraits  de  Louis  le  More  et  de  Beatrix,  qui  doivent 
être  placés  parmi  les  œuvres  les  plus  élégantes  de  la  glyptique  du 
xve  siècle. 

Certes,  devant  la  finesse  un  peu  précieuse  du  travail  de  Caradosso, 


BONA  DE  SAVOIE,  JEAN-GALEAS  SFORZA  ET  LOUIS  LE  MORE, 
PORTRAITS  GRAVÉS  PAR  CARADOSSO. 


on  a une  légère  impression  qu’il  ne  faudrait  pas  aller  plus  loin  dans 
cette  recherche  d'élégance  et  de  délicatesse  ; mais  on  sent  aussi  que 
celui  qui  a gravé  ces  petits  chefs-d’œuvre  pouvait  s'approcher  sans 
crainte  de  l’abîme  où  d’autres  après  lui  ont  sombré. 

La  tradition  veut  que  le  dessin  de  ces  médailles  ait  été  demandé 
par  Louis  le  More  à Léonard  de  Vinci  et  le  fait  est  probable,  car,  déjà 
par  les  documents  concernant  MafFeo  de  Clivate,  nous  savions  que  les 
graveurs  exécutaient  les  coins  d'après  des  portraits  dessinés  par  le 
peintre  de  la  cour. 

Les  portraits  de  François  II  Sforza  (i 522-i  535)  ont  beaucoup  de 
caractère,  mais  on  sent  déjà  l’approche  d’une  autre  époque  et  le  goût 
du  pompeux.  Sous  le  règne  de  ce  duc,  on  fit  graver  une  série  de 
médailles  en  or  et  en  argent  avec  les  portraits  des  ducs  précédents; 
elles  imitent  avec  une  grande  habileté  le  style  des  artistes  de  la  fin  du 
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xve  siècle  et  montrent  la  sûreté  technique  des  orfèvres  milanais  du 
xvie  siècle.  La  série  des  portraits  artistiques  de  Milan  peut  se  clore  avec 
les  belles  médailles  de  Leone  Leoni.  Cet  artiste  milanais  fut  graveur  de 
la  Monnaie  de  Rome  de  1 5 37  à 1540,  et  ensuite  de  celle  de  Ferrare, 
d'où  il  fut  expulsé  sous  l’accusation  — reconnue  d'ailleurs  calom- 
nieuse — d'avoir  fait  frapper  de  la  monnaie  fausse.  Il  fut  appelé  en 
1543  par  le  gouverneur  de  Milan,  Alfonso  d'Avalos,  à diriger  l’atelier 
de  gravure  de  la  Monnaie  de  Milan.  Benvenuto  Cellini  était  son 
ennemi  et  dans  son  autobiographie  le  montre  brouillon,  avec  les  pires 
instincts  d’assassin  et  de  voleur.  Il  est  certain  que  Leone  Leoni  était 
un  bien  mauvais  sujet,  d’un  caractère  très  violent  et  prompt  à manier 
le  poignard.  Sa  lutte  avec  Cellini  est  un  véritable  roman.  Il  accusa 
Cellini  d’avoir  soustrait  des  bijoux  du  Trésor  pontifical  en  1527,  pendant 
le  siège  de  Rome  et  le  fit  arrêter  en  i538.  Cellini  put  se  disculper  et 
chercha  à se  venger.  Peu  après,  Leone  Leoni  fut  condamné  aux  galères 
pour  avoir  tué  l'orfèvre  allemand  Waldemar.  Libéré  par  André  Doria,  il 
se  vit  accuser  à son  tour,  sur  l'instigation  de  ses  ennemis,  comme  faussaire 
pendant  qu’il  tenait  à Ferrare  la  charge  de  directeur  de  l’atelier  de 
gravure.  Plus  tard,  à Venise,  il  tenta  d'assassiner  Orazio  Vecellio,  fils 
du  Titien.  Pour  bien  comprendre  ces  événements,  il  faut  lire  entre  les 
lignes  de  Cellini  et  se  rendre  compte  de  l'âpre  lutte  qui  se  livrait  jour- 
nellement à la  cour  pontificale  entre  les  orfèvres  florentins,  milanais  et 
allemands.  La  perfidie  des  uns  valait  bien  la  violence  de  Leoni.  Leone 
Leoni  fut  certainement  un  des  plus  brillants  portraitistes  de  son  époque, 
mais  comme  médailleur  il  a le  même  défaut  de  Cellini,  défaut  qui  mal- 
heureusement se  généralise  à cette  époque;  il  veut  faire  trop  de  sculpture 
picturale,  chercher  trop  les  oppositions  de  reliefs,  les  nuances  du 
modelé;  aussi  ses  portraits  sont  trop  tourmentés,  et,  pour  vouloir  trop 
« paraître  »,  manquent  de  cette  tranquille  noblesse  qui  émane  des 
œuvres  de  la  fin  du  xv®  siècle. 

Les  monnaies  gravées  par  Leone  Leoni  pour  l'atelier  de  Milan,  avec 
le  portrait  de  Charles  V,  offrent  cette  effigie  avec  les  attributs  d'un  César 
de  Rome  antique.  Le  xve  siècle  avait  fait  revivre  l’esprit  antique.  Le 
xvie  en  copia  jusqu’aux  grimaces.  C'est  l’époque  où  se  généralise  le  goût 
des  collections  numismatiques,  qui  jusqu'alors  avaient  été  le  privilège 
des  rois,  où  l’orfèvrerie  prodigue  les  camées  d’impératrices  romaines. 
Giovanni  Cavino  et  son  fils  Vincenzo,  Alessandro  et  Ercole  Bassiano 
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et  autres  graveurs  en  médailles  et  en  pierres  fines  se  font  une  spécialité 
d'imiter  les  médailles  des  empereurs  romains  et  parviennent  à une 
habileté  qui  a été  rarement  dépassée.  Partout  sur  les  monuments  et 
jusque  dans  les  simples  objets  d'art  industriel,  on  voit  des  bustes  d'em- 
pereurs romains,  des  princes  prennent  le  surnom  de  Vespasianus,  des 
princesses  imitent  d'après  des  monnaies  les  coiffures  de  la  belle  Julie. 
Vertus  et  Vices  se  parent  également  ail'  antic a. 

Parmi  les  monnaies  de  Charles-Quint,  frappéesà  Milan  avec  les  coins 
de  Leone  Leoni,  nous  en  mentionnerons  trois  ayant  le  buste  de  l'empe- 
reur, ail’  antiqua , un  double  ducat  d’or,  un  demi-écu,  un  testone.  La  pièce 
d'or  de  l’an  i52C)-i53o  nous  présente  le  buste  de  Charles-Quint,  lauré  et 
drapé  à l'instar  d'un  Lucius  Verus  auquel  il  ressemble  un  peu  ; mais  la 
tête  est  autrement  hautaine  et  dure  que  celle  du  débauché  gendre  de 
Marc-Aurèle.  Au  revers  de  cette  monnaie  se  voit  la  prétentieuse  devise 
des  Colonnes  d’Hercule,  avec  la  légende  non  plvs  vltra.  Cette  devise 
avait  été  suggérée  à Charles-Quint  par  son  médecin,  le  Milanais  Louis 
Marliano,  évêque  de  Tui,  et  on  pense  si  l’orgueilleux  monarque  accueillit 
avec  plaisir  cette  proposition  qui  répondait  si  bien  à son  ambition  sans 
bornes  et  à son  rêve  de  domination  universelle. 

Le  demi-écu,  qui  est  de  l’an  1 5 52,  a une  image  moins  hautaine  ; le 
terrible  fauve  du  xvie  siècle  est  vieux,  et  son  visage  est  ravagé  par 
l’inquiétude  de  l’esprit;  ses  joues  se  creusent  profondément,  son  front 
est  tout  plissé,  ses  yeux  sont  bouffis,  son  dos  est  courbé  ; mais  il  rugit 
toujours  et  au  revers  nous  voyons  sa  menace  : un  aigle  éployé,  sous  la 
couronne  impériale,  pose  sur  un  globe  partagé  en  trois  parties,  dont  une 
égale  les  deux  autres,  et  tient  dans  ses  serres  un  foudre  et  une  branche 
d’olivier,  mais  semble  rejeter  cette  dernière.  La  légende  cvique  svvm 
nous  explique  clairement  ce  qu’il  faut  entendre  par  le  partage  inégal  du 
globe.  C'est  la  part  du  lion  et  il  sera  bon  de  se  défier,  car  la  branche 
d'olivier  est  sur  le  point  de  tomber. 

La  troisième  médaille  à la  légende  s . p . medio  .optimo  principi  est 
une  imitation  fidèle  d'un  dupondius  frappé  sous  l ibère  par  le  Sénat  en 
l'honneur  d’Auguste  déifié.  Là,  le  grand  empereur,  encore  dans  la  force 
de  l’âge,  nous  montre  sa  tête  dédaigneuse  et  résolue  avec  des  airs  de 
Zeus  : lui-même  songeait  à la  personnification  de  Zeus  nous  dit  une 
médaille  milanaise  gravée  par  Leoni,  ayant  au  revers  Zeus  lançant 
la  foudre  contre  les  Titans. 
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Nous  avons  attribué  à François  Sforza  le  mérite  d'avoir  réalisé  le 
premier  portrait  monétaire;  toutefois  Naples  fut  le  point  de  départ  de 
cette  innovation.  Pisanello  était  venu  à la  cour  du  roi  Alphonse  Ier 
d'Aragon  vers  1444-1445.  On  sait  combien  ce  roi  était  épris  des  beaux- 
arts.  Il  fut  enchanté  de  l'artiste  véronais,  non  seulement  il  nous  reste 
de  nombreuses  médailles  de  Pisanello  représentant  ce  monarque,  mais 
les  dessins  de  la  collection  Vallardi  nous  montrent  une  infinité  de 
projets  qui  ne  purent  être  exécutés,  mais  qui  attestent  la  somme  de 
travail  que  l'habile  sculpteur  fournit  à la  cour  de  Naples.  Malheureu- 
sement les  Cedole  de  la  Trésorerie  aragonaise,  fort  incomplètes  pour  le 
règne  d'Alphonse  Ier,  ne  fournissent  aucune  notice  sur  le  séjour  du 
médailleur  à Naples.  Il  grava  pourtant  le  coin  d'une  petite  médaille  avec 
le  portrait  d'Alphonse  qui  fut  certainement  le  point  de  départ  de  l'idée 
de  remettre  sur  la  monnaie  les  portraits  des  princes.  Cette  médaille, 
de  la  grandeur  du  ducat  d'or,  a,  d'un  côté,  le  buste  d'Alphonse  à 
droite  et  la  légende  alfonsus  rex  aragonum  et  de  l'autre  une  Victoire 
dans  un  bige  à droite  et  la  légende  victor  sicilie  p [acificator]  reg[w]i. 
Dans  les  dessins  de  Pisanello  du  recueil  Vallardi,  on  voit  l’esquisse  de 
cette  pièce  qui  établit  que  c'est  bien  l’œuvre  du  médailleur  véronais. 

Pourtant  le  portrait  ne  fut  mis  sur  les  monnaies  napolitaines  qu'à 
partir  de  l’an  146a,  sous  le  règne  de  Ferdinand  Ier,  quand  ce  souverain 
créa  l’ordre  de  VArmellitio,  et  sur  le  buste  juvénile  d’une  de  ces 
monnaies  on  voit  l'hermine,  emblème  de  l’ordre. 

Les  portraits  de  Ferdinand  sont  si  abondants  que  nous  pouvons 
suivre  les  changements  de  ses  traits  à mesure  qu'il  vieillit.  Sur  le  tari  et 
sur  le  premier  ducat  d'or,  nous  voyons  son  effigie  maigre  et  timide  et  on 
voit  que  la  phrase  du  FalstafF  shakespearien  : « Quand  j'étais  page  »,  lui 
convenait  en  tout  point. 

Sur  d’autres  ducats,  sur  le  coronato  alla  croce , sur  des  cavalli  de 
l'an  1472,  nous  le  voyons  jeune  encore,  mais  déjà  de  forte  corpulence; 
les  traits  pourtant  sont  encore  fins  et  conservent  une  certaine  élégance. 
Sur  des  ducats  et  sur  les  cavalli  de  l’an  1471,  année  de  son  mariage 
avec  sa  cousine  Jeanne  d’Aragon,  ses  traits  s’épaississent  et  prennent  une 
expression  dure.  Sur  les  coronati  dell’angelo  de  1487,  le  voilà  dans  la 
vieillesse;  ses  joues  tombent,  flasques  et  lourdes,  un  triple  menton 
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engonce  son  cou  ; le  menton  et  le  nez  busqué  semblent  comprimer  sa 
bouche  au  pli  méchant  ; ses  petits  yeux  sont  comme  enfouis  dans  un 
dédale  de  rides.  Les  portraits  de  1489-1494  nous  le  montrent,  avec  une 
vérité  frappante,  dans  toute  la  décrépitude  morale  et  physique.  Ces 
derniers  portraits  ont  été  gravés  par  Girolamo  Liparolo,  sur  un  dessin 
de  Guido  Mazzoni,  de  Modène,  dit  le  Paganino,  célèbre  pour  ses  images 
en  terre  cuite,  qui,  après  avoir  séjourné  de  1489  à 1494  à la  cour  de 
Naples,  vint  en  France  et  eut  une  très  grande  influence  sur  l'art  français. 
Au  musée  de  Naples  on  voit  de  lui  un  buste  en  bronze  de  Ferdinand  1er, 
et  Henri  Schultz,  qui,  le  premier,  a attribué  ce  buste,  dit  : « C’est 


l’expression  la  plus  saisissante  d une  nature  tyranique  épiée  par  l’art.  » 
11  travailla  beaucoup  pour  le  duc  Alphonse,  qui  était  très  épris  de  son 
art  et  c’est  d’après  un  portrait  de  sa  main  que  Girolamo  Liparolo  a 
gravé  l'effigie  d’Alphonse,  lorsqu’il  régna  pour  quelques  mois,  en  1494. 
Figure  épaisse  comme  celle  de  son  père,  mais  spirituelle,  à la  lèvre 
sensuelle,  on  comprend  qu’il  ait  été  prodigue,  qu’il  ait  aimé  les  fêtes  et 
les  arts,  mélange  de  vices  et  de  vertus  faciles,  de  généreuses  et  cordiales 
pensées  et  de  féroces  instincts.  Elle  est  bien  mesquine,  bien  gauche  à 
côté  de  la  sienne,  l’image  du  jeune  Ferdinand  II,  en  faveur  duquel,  sous 
l'imminence  du  danger  de  l'invasion  française,  Alphonse  II  dut  abdiquer. 
Ce  grand  garçon  maigre,  à l'air  gauche,  à la  grande  mâchoire  proémi- 
nente et  aux  joues  creuses,  était  peu  de  chose  dans  cette  cour  d intrigues 
et  de  plaisirs.  Le  danger  de  l'invasion  rapide  des  armes  françaises  avait 
fait  fuir  les  artistes  étrangers,  et  Girolamo  Liparolo  lut  laissé  à sa  seule 
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ressource  pour  ce  portrait.  Le  désarroi  était  tel  que,  sur  certaines  pièces, 
tout  en  mettant  le  nom  de  Ferdinand  II,  on  plaçait  l'image  d’Alphonse  II. 

Après  le  départ  de  Charles  VIII,  les  arts  refleurissent  à la  cour  de 
Naples,  et  c’est  encore  un  beau  portrait  que  nous  voyons  sur  les  carlins 
de  Frédéric  d'Aragon,  les  célèbres  carlins  à la  noble  devise  recédant 
vetera,  et  le  livre  jeté  aux  flammes,  avec  lequel  Frédéric  assurait  le 
pardon  à toutes  les  défaillances  pendant  l’invasion;  ce  portrait  fut  gravé 
par  Bernardino  de  Bove. 

Nous  ne  connaissons  pas  le  nom  de  l’artiste  qui  a gravé  sur  un 
carlin  les  images  de  Ferdinand  le  Catholique  et  de  sa  femme  Isabelle, 
et  c’est  vraiment  dommage,  car  ces  effigies  sont  dessinées  avec  une 
délicatesse  et  un  sentiment  exquis. 

Par  contre,  j'ai  eu  la  bonne  fortune  de  retrouver  dans  les  archives 


CARLIN  DE  CHARLES-QUINT, 
PAR  AGOSTINO  DE  AUGUSTO. 


CARLIN  DE  CHARLES-QUINT, 
PAR  DOMENICO  DE  LA  MUSICA. 


les  noms  des  artistes  qui  ont  gravé  les  monnaies  de  CharlesQuint,  et  l'ate- 
lier de  Naples,  mieux  que  tout  autre,  nous  permet  de  suivre  les  chan- 
gements du  visage  de  ce  terrible  ambitieux,  que  Brantôme  compare 
« à Jules  César  et  à notre  brave  Charlemagne  ».  Nous  avons  d’abord  un 
portrait  juvénile  et  imberbe  de  l’an  1 5 1 6,  par  Agostino  d’Augusto, 
traité  avec  vigueur  ; il  nous  montre  déjà  l'esprit  hardi  et  la  volonté 
tenace  de  ce  jouvenceau  précoce  et  fait  penser  à la  peinture  de  Van 
Orley.  A cette  époque,  Charles  prenait  la  devise  : nondum  (Pas  encore), 
dont  la  modestie  était  déjà  faite  d'orgueil.  Le  portrait  qui  suit  est 
médiocre  ; il  est  de  Domenico  de  la  Musica,  qui  était  employé  sous 
la  direction  d'Agostino  d’Augusto  et  qui,  en  1 5^8,  à la  mort  de  celui-ci, 
prit  la  direction  de  l'atelier  de  gravure  ; il  a tracé  un  portrait  plutôt 
timide  de  Charles-Quint  commençant  à laisser  pousser  la  barbe. 

Mais  voici  surgir  un  artiste  d une  autre  trempe,  Ennece,  qui  nous 
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donne  une  série  de  portraits  remarquables  de  Charles-Quint.  Selon  le  goût 
de  l'époque,  ils  sont  tous  ail’  antica,  la  tête  laurée  ou  avec  couronne 
radiée,  la  poitrine  couverte  d'une  cuirasse  romaine.  Ennece  est  un 
artiste  brillant  qui  aime  le  style  un  peu  rouflant,  mais  cela  ne  l'empêche 
pas  d'être  un  dessinateurconsciencieux  et  un  excellent  portraitiste.  Il  faut 


DOUBLE  DUCAT  d’OR,  PAR  ENNECE. 


DEMI-DUCAT,  PAR  ENNECE. 


reconnaître  que  Naples,  depuis  la  fin  du  xve  siècle,  a eu  une  excellente 
école  de  graveurs,  et  Ennece,  tout  en  suivant  certaines  données  de  Leone 
Leoni,  a une  personnalité  bien  marquée.  Entre  autres  monnaies  gravées 
par  Ennece,  nous  donnons  le  dessin  de  la  dobla  ou  double  ducat  frappé 
à Naples  à l'occasion  des  réjouissances  qui  eurent  lieu  dans  cette  ville, 


PORTRAITS  DE  PHILIPPE  II,  GRAVÉS  PAR  FONTANA  ET  M AG  L II)  LO. 


pour  la  victoire  remportée  par  Charles-Quint,  en  Allemagne,  sur  l'électeur 
de  Saxe  et  le  parti  protestant. 

L’atelier  de  Naples  fournit  les  plus  beaux  portraits  monétaires  de 
Philippe  IL  Les  meilleurs  sont  dus  au  burin  des  artistes  Fontana  et 
Magliulo,  ce  dernier  artiste  napolitain  célèbre  pour  ses  portraits  en  cire. 
On  avait  coutume,  à cette  époque,  de  faire  exécuter  son  portrait  en  cire 
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colorée,  posée  sur  une  rondelle  d'ardoise,  et  souvent  on  agrémentait  le 
costume  de  véritables  perles  ou  pierres  précieuses.  Le  document  des 
archives  de  Naples  qui  fait  mention  de  la  nomination  de  Magliulo  à la 
direction  de  l'atelier  de  gravure  de  la  Monnaie  de  Naples  indique  son 
habileté  comme  portraitiste  en  cire. 

Encore  sous  Philippe  III  et  Philippe  IV,  l'atelier  de  Naples  fournis- 


PORTRAIT  DE  PHILIPPE  IV, 

GRAVÉ  QUELQUBS  MOIS  AVANT  LA  REVOLUTION  DE  MAJAMELLO. 
Monnaie  de  bronze  agrandie. 


sait  d'excellents  portraits,  quand  les  autres  ateliers  des  domaines  impé- 
riaux ne  donnaient  que  de  bien  pauvres  images  des  souverains  espagnols. 


La  petite  ville  de  Mantoue  a joué  un  rôle  très  important  dans  les 
fastes  artistiques  et  militaires  de  la  Renaissance  italienne.  Les  Gonzagues 
étaient  très  hospitaliers  aux  artistes  et  aimaient  le  luxe.  Les  premières 
monnaies  à portrait  furent  frappées  à la  fin  du  marquisat  de  Louis  III. 
Ce  sont  des  ducats  d’or  et  des  bussolotti  d’argent,  à l'effigie  du  vieux 
marquis  tournée  à gauche  et  couverte  d’un  casque  de  parade  à calotte 
très  basse,  ornée  d’une  couronne  de  laurier.  Le  portrait  du  marquis 
François  II,  successeur  de  Louis  III,  apparaît  très  souvent  sur  la  mon- 
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naie.  Les  premières  images  se  trouvent  sur  des  bussolotti  et  des  bagattini 
des  ans  1484,  1485,  et  sont  gravées  par  Gian  Marco  Cavalli.  Sur  ces 
monnaies  est  représentée  la  célèbre  pyxide  qui  fut  déposée  dans  l'église 
Saint-André,  bâtie  en  1472,  sur  les  dessins  de  Leon  Battista  Alberti. 
Pier  Jacopo  Ilario  dit  l’Antico  a travaillé  aussi  pour  l'atelier  monétaire 
de  Mantoue  à cette  époque.  Bientôt  suivirent  d'autres  images  du  marquis 
sur  les  ducats  d'or  et  testoni  à la  légende  d.probasti  me  et  cognovisti  me 
et  sur  de  grandes  pièces  d'argent,  montrant  le  marquis  occupé  à des 
œuvres  de  piété  et  avec  les  légendes  : non  ignara  mali  miseris  svcvrrere 

DISCO  et  DIVIN VM  DARE  HVMANVM  ACCIPERE. 

François  II  Gonzague,  vrai  type  du  seigneur  condottiere  de  cette 
époque,  brillant  et  vantard,  prêt  à tous  les  coups  de  main,  aussi  pro- 
digue que  rapace  du  bien  d’autrui,  homme  de 
guerre,  poète  à son  heure,  aimant  à l'excès  le  luxe 
et  les  femmes  et  naturellement  protecteur  des  arts. 

C’est  lui  qui,  à la  tête  des  Vénitiens  et  des  forces 
alliées,  disputa  à Charles  VIII  le  passage  de  For- 
noue  (bataille  du  6 juillet  1495,  où  40.000  Italiens, 
dit-on,  essayèrent  en  vain  de  barrer  la  route  aux 
débris  de  l'armée  de  Charles  VIII).  On  sait  que 
jamais  Italiens  et  Français  n’ont  pu  se  mettre 
d'accord  sur  le  côté  où  la  Victoire  jeta  la  palme. 

Certes,  ceux  qui  abandonnent  le  terrain  ont  tou- 
jours tort;  mais  aussi  le  but  de  Charles  VIII  était  bien  de  forcer  le 
passage,  et  s’il  le  fit  un  peu  précipitamment,  le  nombre  bien  supérieur 
des  forces  italiennes  était  une  bonne  excuse  pour  laisser  en  arrière 
quelques  riches  impedimenta.  Dans  tous  les  cas,  le  marquis  en  tira 
grande  gloire  et  il  fit  bâtir,  sur  les  plans  d’Andrea  Mantegna,  une  église 
intitulée  Santa  Maria  délia  Vittoria  et  commanda  au  même  artiste, 
pour  ce  monument  de  sa  gloire,  un  tableau  qui  — cruelle  ironie  des 
choses  humaines  — est  aujourd'hui  au  Louvre  et  qui  le  représente 
armé  de  pied  et  cap  et  décoré  du  cordon  de  Saint-Maurice,  à genoux, 
rendant  grâce  à la  Vierge  qui  lui  tend  la  main  en  guise  de  pro- 
tection, tandis  que  le  divin  Enfant  lui  donne  sa  bénédiction.  Sur  une 
médaille  de  Sperandio,  on  lit  à son  intention  : ob  restitvtam  italiae 

LIBERTATEM. 

I.e  graveur  des  dernières  monnaies  que  nous  avons  citées  s’est 


PORTRAIT 

DK  FRANÇOIS  II  GONZAGUE, 
DUC  DE  MANTOUE. 
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évidemment  inspiré  du  portrait  du  marquis  par  Mantegna.  Ces  pièces 
datent  d’environ  1 5 1 5 . François  II  mourut  en  1519. 

Frédéric  II,  son  successeur,  a fait  frapper  des  ducats  d'or  et  des 
icstoni , avec  son  effigie  et  la  devise  du  mont  Olympe  et  l’autel  de  la 
Fidélité  surmonté  du  mot  fides,  devise  que  le  marquis  ajouta  en  i522 
à ses  armes,  après  la  brillante  défense  contre  les  Français,  Les  monnaies 
qui  suivent  n’ont  pas,  au  point  de  vue  du  portrait,  un  très  grand  intérêt. 


Le  nom  de  Ferrare  évoque  tout  de  suite  à l’esprit  le  souvenir  des 
corte  d’amore  et  des  légendaires  amours  d’Eléonore  et  du  Tasse.  Mais 
les  ducs  de  Ferrare  avaient  toujours  attiré  artistes  et  poètes.  Du  reste, 
les  Mécènes  du  xve  siècle  et  de  la  première  moitié  du  xvie,  pour  la 
plupart,  soit  par  goût,  soit  par  nécessité,  hommes  de  guerre,  sentaient  le 
besoin  de  trouver  dans  le  luxe  des  arts  et  dans  la  séduction  des  belles- 
lettres  un  répos  et  un  délassement  qui  leur  faisait  oublier  les  fatigues 
et  les  horreurs  de  la  guerre.  Borso  d'Este  ayant  obtenu  du  pape 
l’érection  en  duché  de  son  Etat,  fit  frapper  en  1471  un  ducat  d’or  à son 
effigie,  et  son  successeur  Hercule  s'empressa  de  suivre  son  exemple, 
confiant  à Gian  Francesco  Enzola,  qui  de  1472  à 1473  avait  été  graveur 
de  la  Monnaie  de  Rome,  le  soin  de  graver  ses  monnaies.  On  peut 
attribuer  à cet  artiste  le  ducat  d’or  au  buste  et  à la  légende  svrrexit 
christvs  rex  gloriae  et  le  grossone  (da  tri  grossetti)  avec  saint  Georges 
et  la  légende  devs  fortitvdo  mea  (psaume  42),  frappés  vers  1475.  Un 
détail  intéressant  : Alexandro  di  Ariosti  était  alors  à la  direction  de  la 
Monnaie  de  Ferrare. 

Vers  la  fin  du  règne  d’Ercole  Ier,  c’est-à-dire  de  1493  à i5o5,  on 
frappa  successivement  le  quarto  avec  la  tête  du  duc  et  sa  statue  équestre, 
les  testoni  doppi  avec  son  effigie  et  au  revers  Hercule  assommant  le 
taureau  ou  Hercule  et  le  lion  de  Némée  ou  l’hydre  de  Lerne. 

En  i5o2,  Giannantonio  di  Foligno  était  graveur  de  la  Monnaie  de 
Ferrare  ; mais  soit  que  l’Enzola  y travaillât  encore,  soit  que  le  nouveau 
graveur  se  soit  formé  sur  le  style  de  son  prédécesseur,  nous  voyons  dans 
ces  pièces  l’influence  du  célèbre  orfèvre  parmesan.  Les  contours  sont 
durs  et  tranchants  comme  s’ils  avaient  été  enlevés  à l’emporte-pièce; 
mais  le  trait  est  vigoureux  et  sobre.  C’est  un  artiste  brutal,  mais  qui  sait 
bien  ce  qu’il  veut  exprimer. 
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Sous  Alphonse  Ier  d'Este,  Giannantonio  di  Foligno  continua  à 
travailler  pour  un  an  environ  et  fut  remplacé  en  i5o6  par  Pandolphe 
Cervi.  Les  portraits  du  nouveau  duc  se  ressentent  aussi,  mais  moins 
directement,  de  l’influence  d’Enzola  ; nous  citerons  le  testone  à la  légende 
de  forti  dvlcedo  autour  d'un  guerrier  tenant  une  tête  de  lion  d’où  sort 
une  nuée  d'abeilles. 

Sous  Hercule  II  (1 554-1  5 5q),  nous  trouvons  les  graveurs  Girolamo 
délia  Penna  dit  Pennone  Ferrarese  et  Pastorino  de  Sienne,  auquel  sur 
le  témoignage  précis  d'un  document  on  peut  attribuer  un  Biancone  au 
portrait.  Leone  Leoni  fit  aussi  une  courte  apparition  à la  cour  de 
Ferrare  et  fut  employé  à la  Monnaie,  mais  je  ne  vois  pas  trace  de  sa 
main  sur  les  portraits  d'Hercule  II  qui  nous  sont  parvenus.  Du  reste,  les 


PORTRAIT  D’HERCULE  Ier, 
PAR  ENZOL A. 


PORTRAIT  D’ALPHONSE  1er 
PAR  GIANNANTONIO  DE  FOLIGNO 
OU  PAR  CERVI. 


portraits  de  la  Monnaie  à cette  époque  tombent  dans  la  banalité.  Une 
légère  amélioration  est  à noter  dans  les  portraits  d'Alphonse  II 
(1559-1597).  Ce  duc  avait  été  élevé  à la  cour  d'Henri  II,  roi  de  France. 
C'est  lui  qui  accueillit  le  Tasse  et  qui,  lassé  des  extravagances  de  ce 
génie  malade,  devint  son  bourreau. 


Florence,  malheureusement,  à la  meilleure  époque  de  sa  gloire 
artistique,  n’a  pas  consenti  que  Laurent  le  Magnifique  mît  son  portrait 
sur  les  monnaies.  Il  fallut  que  la  main  puissante  de  Charles-Quint  s'abattît 
sur  la  vaillante  république.  Du  reste,  les  temps  étaient  changés  et  cette 
république  de  i53o,  sous  les  auspices  du  verbeux  chroniqueur  Gui- 
chardin,  qui  prenait  pour  roi  Jésus,  ne  lut  plus  qu'une  parodie  d autres 
temps  et  d’autres  mœurs.  Le  portrait  du  bâtard  Alexandre  de  Médicis 
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(i  533-1 536)  se  voit  sur  un  testone  d'argent  gravé  par  Benvenuto  Cellini. 

Après  l'assassinat  du  duc  Alexandre  par  son  cousin  et  compagnon 
de  débauches  Lorenzaccio,  il  fallut  quelque  temps  au  prudent  CosmeIer 
pour  remettre  le  portrait  sur  la  monnaie  florentine.  Ses  portraits  ont 


PORTRAIT  D’ALEXANDRE  DE  MKDICIS, 
PAR  BENVENUTO  CELLINI. 


PORTRAIT  DE  COS  ME  SUR  LE  « STELLINO  » 
monnaie  avec  laquelle  on  paya  la  dette  aux  Génois. 


été  gravés  par  Pietro  Paolo  Galeotto,  dit  Pietro  Paolo  Romano , et 
par  Domenico  Poggini.  C’étaient  des  artistes  très  habiles;  mais  nous 
sommes  dans  le  domaine  des  académies  artistiques,  le  style  déclamatoire 
est  de  mise.  Vasari  fait  les  plus  grands  éloges  de  Galeotto,  et  c'est  peut- 
être  une  condamnation. 


Le  portrait  monétaire  des  seigneuries  italiennes  eut  un  écho  en 
France,  sous  le  règne  de  Louis  XII.  Ce  prince  avait  fait  graver  son  por- 
trait probablement  par  Caradosso  à Milan  et  par  Bernardino  de  Bove  à 
Naples.  On  reproduit  alors  aussi  en  France  pour  la  première  fois  les 
traits  du  roi  dans  les  ateliers  monétaires;  faisons  justice  à l'art  italien 
de  cette  époque  en  disant  que  ces  imitations  étaient  bien  médiocres. 

Mais,  parmi  les  princes  qui  se  montrèrent  le  plus  enthousiastes  de 
cette  innovation  et  qui  la  portèrent  à un  haut  degré  de  perfectionnement, 
il  faut  ranger  les  ducs  de  Lorraine,  et  je  donne  le  dessin  d'une  magni- 
fique pièce  d’essai  d'Antoine  de  Lorraine,  renfermée  dans  un  cercle 
d'or  de  l’époque. 


♦ ¥ 


Les  petites  seigneuries  de  l’Italie  à la  fin  du  xve  siècle  et  au  com- 
mencement du  xvic  sont  comme  un  essaim  d'abeilles,  aussi  il  faudrait 
un  volume  pour  indiquer  toutes  les  monnaies  à portraits.  Voici,  pour 
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Bologne,  Jean  II  Bentivoglio,  dont  la  figure  hargneuse  mais  spirituelle, 
gravée  par  le  Francia,  nous  apparaît  sur  des  monnaies  d'or  et  d’argent. 
Sur  une  médaille  par  Sperandio,  il  s'intitule  : i.ibertatis  colvmen  (Bou- 
levard de  la  Liberté)  ; on  n'a  jamais  tant  parlé  de  liberté  que  dans  cette 


PORTRAIT  d’aNTHOINE  DE  LORRAINE. 


époque  si  troublée,  où  tout  le  monde  visait  le  bien  d’autrui  et  où  le 
despotisme  croissait  comme  les  mauvaises  herbes  au  bord  des  routes. 
Voici,  sur  les  monnaies  d'Urbino,  les  effigies  de  Guidobald  Ier  et  de  Fran- 
çois-Marie, capitaines  généraux  des  armées  du  pape  Jules  II  et  cotiser- 


PORTRAIT  DE  JEAN-GEORGES, 
MARQUIS  DE  MONFERRAT. 


PORTRAIT  DE  PHILIBERT, 
DUC  DE  SAVOIE. 


PORTRAIT  DE  LOUIS  FIBSCHI, 
SEIGNEUR  DE  MESSERANO. 


vateurs  invincibles  de  la  sainte  Église  romaine.  Voici  le  visage  de  fouine 
du  vieux  marquis  de  Salluce,  Louis  II,  le  visage  ouvert  de  Philibert  de 
Savoie,  la  grosse  figure  d'abbé  de  Louis  Fieschi,  seigneur  de  Messerano, 
et  tant  d'autres. 
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Je  crois  que  c'est  Pontano  qui  dit  qu'Alphonse  le  Magnifique, 
emportait  toujours  avec  lui  une  collection  de  médailles  anciennes  et  qu’il 
se  plaisait  à les  regarder  et  à se  remémorer  les  actions  éclatantes  des 
hommes  dont  ces  rondelles  de  métal  lui  montraient  les  images. 

Vieux  portraits,  que  d'ambitions,  que  de  luttes,  que  de  rivalités, 
que  de  généreuses  actions  et  que  de  lâches  agressions,  que  d’éclat  et 
que  de  mesquines  friponneries  vous  évoquez  devant  l’esprit  de  celui 
qui  vous  contemple!  Tout  n'a  pas  disparu  dans  le  tourbillon  de  la  mort, 
car  vos  images,  immortalisées  par  quelques  traits  de  burin,  semblent 
encore  agitées  par  le  souffle  de  vos  passions. 

Vieux  portraits,  vous  êtes  la  voix  lointaine  du  passé  qui  avertit 
et  encourage  et  vous  suscitez  encore  des  émotions  par  la  force  du 
souvenir;  vous  êtes  comme  des  feuillets  tombés  d’un  livre  déchiré  et 
chaque  feuillet  raconte  une  histoire  triste  ou  joyeuse,  et,  en  lisant  cette 
histoire  dans  la  parcelle  de  votre  âme  que  l'artiste  a saisie,  j'entends 
gronder  autour  de  moi  l'orage  de  vos  passions,  mais  je  vois  aussi  la 
grandeur  de  votre  siècle  assis  sur  des  énergies  fécondes  et  sur  des 
ambitions  généreuses. 


Arthur  Sam bon. 
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La  grosse  question  de  ces  jours  passés  a été  la  protection  des 
musées  contre  les  vandales. 

L'Administration,  affolée  d'angoisse,  a proposé  des  mesures  que 
Dracon,  de  législative  et  féroce  mémoire,  trouverait  certainement  trop 
autocratiques  et  barbares  : et  certes  celui-là  s'y  connaissait.  Il  y a,  en 
particulier,  une  proposition  de  renforcer  les  barres  d'appui  par  « un 
grillage  »,  percé  de  « portes  à cadenas  » qu’on  ouvrirait  « devant  les 
artistes  »,  qui  est  un  inégalable  chef-d'œuvre  dont  se  gausseront  les  géné- 
rations à venir. 

Protégeons  nos  musées,  mais  ne  sacrifions  pas  le  bon  sens. 

Un  de  nos  confrères,  le  Figaro,  a posé  la  question  de  la  protection 
des  musées  à un  certain  nombre  de  personnes  qualifiées  : les  réponses 
sont,  pour  certaines,  originales. 

MM.  Georges  Berger,  président  de  Y Union  centrale  des  Arts  déco- 
tifs ; A.  Cheramy,  président  de  la  Société  des  Amis  du  Luxembourg  ; 
Antonin  Injalbert,  statuaire;  Albert  Maignan,  peintre;  Octave  Uzanne, 
homme  de  lettres;  Antonin  Cariés,  statuaire,  réclament  l'entrée  payante 
comme  pouvant  empêcher  les  actes  de  vandalisme. 

Nous  nous  permettrons  de  ne  pas  être  de  leur  avis  : les  coups  de 
canif,  ciseaux,  etc.,  donnés  aux  tableaux  de  Poussin  et  d'Ingres  ne  sont 
nullement  l'œuvre  des  loqueteux  et  des  sans  foyers  dont  ces  messieurs 
visent  l’expulsion  par  ce  moyen  financier  : les  vandales  étaient  d'une 
part  un  malade,  d'autre  part  une  femme  qui  voulait  se  faire  remarquer 
par  un  délit  retentissant;  l’un  et  l’autre  eussent  payé  leurs  vingt  sous 
sans  hésiter  pour  accomplir  l'acte  médité. 
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Le  péage  à la  porte  n'empêchera  rien  du  tout  à ce  point  de  vue  : 
tel  est  d'ailleurs  l'avis  de  M.  Henri  Rochefort,  lequel  écrit  : 

« Vous  me  demandez  comment  il  faudrait  s’y  prendre  pour  empêcher  les 
apaches  mâles  et  femelles  de  détériorer  les  tableaux  du  Louvre.  Ma  réponse 
sera  simple  et  précise  : je  n’en  sais  rien.  On  aura  beau  reculer  les  barrières  et 
protéger  nos  chefs-d’œuvre  par  une  enceinte  fortifiée,  ils  n’en  seront  pas  moins 
exposés  à recevoir  un  coup  de  canne  à épée  ou  de  revolver. 

» On  aura  beau  établir  un  droit  d’entrée  de  5o  centimes,  il  faudra  bien 
réserver  pour  les  pauvres  un  jour  gratuit,  et  ce  jour-là  les  malfaiteurs  pourront 
d’autant  plus  facilement  exercer  leurs  déprédations  qu’ils  seront  plus  nombreux 
et  que  la  surveillance  en  sera  plus  malaisée.  » 

Quant  aux  barrières  proposées,  un  toile  universel  s'élève  contre 
cette  prétention,  et  M.  Antonin  Cariés  proteste  avec  énergie  en  ces 
termes  : 

« La  menace  d’une  installation  de  barrières  devant  les  tableaux  de  nos 
musées  me  fait  joindre  à mes  camarades  artistes  qui  protestent  contre  ce  genre 
de  moyen  de  défense. 

» Je  suis  de  ces  naïfs  qui  aiment  à voir  de  très  près  ce  qui  ne  peut  se  voir 
même  à un  mètre.  Il  existe  dans  l’école  hollandaise  et  dans  d’autres,  sans 
excepter  l'école  française,  des  grands  chefs-d’œuvre  de  toute  petite  dimension 
où  il  est  nécessaire  de  s’approcher  tout  près  pour  voir  l’esprit,  la  science  et  la 
facture  magistrale  de  certaines  têtes  dont  la  plus  grande  ne  dépasse  pas  parfois 
trois  centimètres.  » 

Il  faut  enregistrer  aussi  la  protestation  contre  la  publicité  qui  est 
donnée  à ce  genre  d'exploits  et  encourage  les  imitateurs.  C'est  M.  Jules 
Claretie  qui  écrit  : 

« Mon  avis  ? 

Plus  de  crédit,  plus  de  gardiens.  Plus  surveiller  — et  en  moins  parler.  Il  y 
a du  magnétisme  dans  la  gloriole  que  donne  la  publicité.  » 

Et  ensuite  le  baron  de  Fleury,  qui  ajoute  : 

« , ensuite  et  surtout,  lorsqu’un  attentat  se  produit,  ne  pas  en  parler 

dans  la  presse.  C’est  là,  en  effet,  une  des  grandes  écoles  du  crime  et  où  les 
cerveaux  malades  puisent  des  idées  trop  suggestives  pour  leur  nature.  Croyez 
que  si  la  presse  n’avait  pas  raconté  le  premier  attentat  sur  le  tableau  de  Poussin, 
les  deux  autres  ne  se  seraient  pas  produits.  » 
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M.  Octave  Uzanne  réclame  l'entrée  payante  et  la  visite  accompagnée 
en  ces  termes  : 

« Quant  aux  visiteurs  gratuits,  pourquoi  ne  pas  leur  appliquer  la  méthode 
suivie  dans  les  châteaux  et  palais  nationaux,  en  leur  imposant  le  parcours 
accompagné  à travers  le  musée?  Des  gardiens-c/cerom  attendraient,  à telles  ou 
telles  portes  d’entrée,  qu’un  groupe  important  de  visiteurs  se  soit  formé  et  les 
guiderait  à travers  les  salles  en  leur  fournissant  des  indications  sommaires  sur 
les  œuvres  les  plus  importantes.  Il  y aurait  bien  aussi  le  système  des  barrières 
volantes  endiguant  les  visiteurs  les  jours  gratuits  et  écartant  ceux  qui  ne  voient 
dans  un  musée  qu’un  asile  de  jour.  Mais  la  visite  accompagnée , comme  à 
Versailles  ou  à Fontainebleau,  me  semble  pratique  et  recommandable  à tous 
points  de  vue.  » 

Dans  un  musée  aussi  fréquenté  que  le  Louvre,  cette  théorie  me 
paraît  d'une  application  plus  que  difficile;  mais  le  musée  pourra  faire 
son  profit  de  cette  recommandation  de  M.  Uzanne  : 

« J’ajouterai  qu’il  n’y  a pas  que  des  fous  ou  des  « demoiselles  iconoclastes  » 
dans  les  musées.  Il  y a,  surtout  en  province,  des  gardiens  munis  d’énormes 
plumeaux,  qui,  sous  prétexte  d’épousseter,  causent  d’irréparables  désastres.  — 
On  ne  pense  pas  à sévir  contre  ceux-ci.  On  a tort.  Nos  administrations 
devraient  décréter  la  mort  des  plumeaux  érajleurs  et  encrasseurs.  Je  les  ai  vus 
fonctionner  impétueusement  dans  nos  meilleurs  musées.  Je  pourrais  dire  où,  si 
je  ne  craignais  d’être  désagréable  à d’inconscients  conservateurs  ». 

(A  la  mort  des  plumeaux,  je  demande  qu'on  ajoute  celle  des  balais, 
dont  le  Louvre  fait  un  usage  quotidien  et  qui  n’enlèvent  la  poussière 
dss  parquets  que  pour  les  déposer  sur  les  toiles  : j'ai  eu  vingt  fois  ce 
triste  spectacle.) 

Le  statuaire  René  de  Saint-Marceaux  proteste  absolument  contre 
l’entrée  payante,  qu'il  appelle  excellemment  un  pourboire  légal  ; il  pro- 
teste contre  la  surveillance  indiscrète  et  réclame  une  répression  sans 
pitié.  Il  nous  paraît  essentiel  de  reproduire  intégralement  ses  arguments 
très  puissants  : 

« Pour  préserver  nos  collections  de  la  folie  dévastatrice,  il  faudrait,  selon 
moi,  punir  très  rigoureusement  la  destruction  ou  l’endommagement  des 
œuvres  d’art. 

» Quel  regret  de  ne  pouvoir  appliquer  aux  tristes  auteurs  de  ce  genre  de 
forfait,  le  hard  labour  des  Anglais  ! 
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» La  perspective  d’un  tel  régime  à subir  pendant  quelques  années,  ferait 
immédiatement  évanouir  les  projets  de  ces  misérables.  Aujourd’hui  la  satis- 
faction de  leur  besoin  de  réclame  est  pour  eux  à peu  près  sans  danger,  grâce  à 
la  douceur  coupable  de  la  répression  des  crimes  en  France. 

» Malgré  les  inconvénients  réels  de  la  libre  admission  dans  nos  musées,  que 
je  considère  comme  un  devoir  strict  de  la  part  de  l’État,  je  ne  suis  pas  d’avis 
de  faire  payer  un  droit  d’entrée. 

» Comme  remède,  ce  moyen  serait  du  reste  inefficace,  car  on  devrait  quand 
même  laisser  entrer  librement  plusieurs  fois  par  semaine.  Je  trouve  aussi 
qu’une  grande  nation  a mauvaise  façon  et  témoigne  d’une  hospitalité  médiocre 
en  installant  chez  elle  le  pourboire  légal. 

» Les  avantages  matériels  de  l’emploi  des  tourniquets  à l’entrée  des  musées 
étrangers  ne  sauraient  équivaloir,  pour  un  noble  pays  comme  le  nôtre,  à l’action, 
si  naturellement  belle,  de  montrer  sans  cesse  gratuitement  à tous  ses  plus 
adorables  joyaux. 

» Quant  à placer  des  barrières  mettant  prudemment  les  tableaux  hors  de  la 
portée  du  bras  et  presque  de  la  vue,  j’espère  que  personne  n’y  songe  sérieu- 
sement. 

» Une  surveillance  plus  étroite  du  public  aurait  du  bon,  à condition  pourtant 
de  ne  pas  le  gêner.  Trop  indiscrète,  elle  troublera  souvent  l’éclosion  de  nos 
sentiments  admiratifs,  et  peut-être,  certains  inspecteurs  sans  psychologie 
confondront-ils  les  regards  de  fol  enthousiasme  des  artistes  avec  ceux  remplis 
de  fièvre  haineuse  des  gredins  qui  ne  méritent  aucune  pitié. 

» Toutes  les  mesures  préventives  devant  être  désagréables  ou  sans  effet,  la 
répression  nous  reste  seule. 

» Je  la  souhaite  implacable.  » 

M.  Albert  Besnard  se  rencontre  avec  M.  de  Saint-Marceaux  sur  ce 
chapitre  en  termes  non  moins  énergiques  : 

« Il  faut  frapper  les  imaginations  de  ces  malades  ou  de  ces  sots.  Et  il 
n'est  que  temps,  car  s’ils  ne  connaissent  pas  encore  le  prix  des  oeuvres  d’art, 
cela  ne  tardera  pas  et,  bientôt,  experts  habiles,  ils  sauront  choisir  entre  tant  de 
chefs-d’œuvre  celui  dont  la  perte  causerait  le  plus  profond  deuil.  Il  y a là  une 
poussée  nouvelle  que  les  clameurs  ne  font  qu’alimenter  et  que  peut,  seule, 
arrêter  la  punition  humiliante,  solitaire  et  muette. 


» Autour  des  Rubens,  des  Titiens,  des  Léonards,  des  Watteaux  et  des 
Ingres,  je  voudrais  une  surveillance  étroite  exercée  par  des  sbires  courtois  mais 
bien  armés.  Que  de  nobles  existences  manquées  pourraient  être  employées  à 
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sauvegarder  le  patrimoine  somptueux  que  notre  France  apporte  en  dot  à ses 
citoyens  ! 

» Bêtes  nuisibles  que  ces  gens  qui  nous  obligent  à dépenser,  pour  protéger 
nos  chefs-d’œuvres,  des  sommes  que  nous  devrions  employer  à les  multiplier  : 
ils  méritent  des  peines  sévères  et  de  longue  durée,  appliquées  sans  phrases.  » 


Citons  au  passage  deux  opinions  vigoureuses  dans  leur  originalité. 
Le  peintre  néo-impressionniste  Paul  Signac  écrit  simplement  ceci  : 

« L’avènement  d’une  société  où  il  n’y  aurait  plus  d’ignorants  ni  de  misé- 
reux supprimerait  les  attentats  de  ce  genre.  Hàtons-en  donc  la  venue  par  tous 
les  moyens  possibles. 

» D’ailleurs,  ces  gestes  d’égarés  sont  moins  dangereux  que  les  crimes 
officiels  et  récompensés,  que  commettent  chaque  jour  contre  l’art  l’Institut, 
l’Ecole  des  beaux-arts,  les  jurys,  la  critique,  etc.,  etc.  » 

Quant  au  dessinateur  Willette,  il  proteste  contre  les  restaurations 
et  demande  la  suppression  des  copistes  : 

« L’acte  de  vandalisme  commis  par  cette  jeune  guerrière  de  l’A.  S.  est 
bien  bénin  si  on  le  compare  aux  pudibondes  retouches  du  Jugement  dernier, 
ordonnées  jadis  au  Vatican,  si  on  se  reporte  au  jugement  du  Parquet  qui  a 
ordonné  la  destruction  des  planches  des  contes  de  La  Fontaine,  et  surtout  aux 
restaurations  dirigées  par  certains  conservateurs  de  musées. 

» Au  lieu  d’établir  un  droit  d’entrée  dont  le  prix  écarterait  les  sans-le-sou 
qui  ne  sont  pas  toujours  sans  cervelle  et  sans  cœur,  il  serait  plus  juste  et  plus 
lucratif  d’établir  un  droit  de  reproduction. 

» Les  véritables  vandales  sont  les  copistes  qui  ne  sont  pas  des  artistes  : on 
médite  devant  les  chefs-d’œuvre,  on  ne  les  copie  pas  ! 

» Le  commerce  des  copies  est  un  vandalisme,  puisqu’il  répand  la  calomnie 
des  chefs-d’œuvre. 

» Quant  à l’étude,  les  maîtres  n’ont  pas  donné  le  meilleur  de  leur  âme 
pour  qu’il  serve  à enseigner  à faire  des  nez  et  des  oreilles.  Voilà  ce  qu’il  faut 
imposer  ! 

» Quant  aux  moyens  de  protéger  les  œuvres  d’art,  je  n’en  vois  pas.  Il  y 
aura  toujours,  quoi  qu’on  fasse,  des  brutes,  des  Polyeuctes  pour  vitrioler  les 
toilettes  des  femmes  et  casser  les  bras  aux  Vénus  : 

» Les  gardes  qui  veillent  aux  barrières  du  Louvre 
» N’en  défendent  pas  nos  maîtres.  » 
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Citons,  d'autre  part,  une  très  intéressante  psychologie  du  gardien 
de  musée,  esquissée  par  M.  Guimet,  et  cette  phrase  désenchantée  de 
M.  Uzanne  : 

« Aux  yeux  de  la  foule,  les  plus  miraculeux  tableaux  ne  sont  jamais  que 
des  images.  » 

Enregistrons  aussi  cette  argumentation  inattendue  de  M.  Albert 
Maignan  en  faveur  du  régime  de  l'entrée  payante  : 

« Du  reste,  c’est  pour  protéger  et  enrichir  les  musées  que  cet  impôt  volon- 
taire serait  établi.  Pour  ce  qui  est  des  jouissances  d’art  dont  on  veut  donner 
à tous  l’usage  quotidien,  pourquoi  ne  pas  parfaire  l’éducation  populaire  aussi 
bien  par  les  oreilles  que  par  les  yeux  ? J’attends  avec  impatience  la  gratuité  de 
toutes  les  représentations  de  l’Opéra  et  de  la  Comédie-Française.  » 

Cet  argument  nous  paraît  peu  solide,  vu  que  les  théâtres  dits  sub- 
ventionnés restent,  malgré  leurs  subventions,  des  entreprises  commer- 
ciales avec  actionnaires  et  dividendes,  que  l'Etat  soutient  d'une  prime, 
comme  il  subventionne  toutes  sortes  d'œuvres  : il  y a quelques  impos- 
sibilités à considérer  le  musée  du  Louvre,  propriété  nationale,  comme 
une  entreprise  commerciale  subventionnée  ! 

De  cette  enquête  ressort  l’impression  suivante  : tout  le  monde  est 
d'accord  sur  le  principe,  mais  la  confusion  règne  sur  les  moyens  d'action 
à employer.  Pour  nous,  nous  nous  rallierions  fort  volontiers  à l’opinion 
libérale,  énergique  et  très  pratique,  de  MM.  René  de  Saint-Marceaux  et 
Albert  Besnard,  qui  est  une  véritable  opinion  d'artistes  soucieux  uni- 
quement de  l'Art. 

O.  Théatès. 


LE  QUADRIGE  D'HERCULANUM 

RECONSTITUÉ  PAR  LE  PROFESSEUR  E.  G A B R I C I 

DIRECTEUR  DU  MÉDAILLIER  DU  MUSÉE  DE  NAPLES 


Herculanum  est  une  mine  inépuisable  de  sculptures  en  bronze,  et 
déjà  celles  qu'on  a retirées  de  la  petite  partie  de  la  ville  explorée  sous 
les  Bourbons  et,  plus  tard,  de  1862  à 1879,  constitue  à elle  seule  l'en- 
semble le  plus  complet  que  nous  ayons  de  la  grande  sculpture  en  bronze 
antérieure  à l'empire  romain.  Mais  les  statues  et  les  figurines  exposées 
dans  les  vastes  salles  du  rez-de-chaussée  du  musée  de  Naples  ne  sont 
qu'une  partie  du  riche  butin  de  ces  fouilles  heureuses.  Dans  les  maga- 
sins du  musée  existent  des  fragments  précieux  qui  attendent  les  patientes 
investigations  des  archéologues  pour  être  reconstitués  dans  leurs  grandes 
lignes.  Malheureusement,  les  restaurateurs  ont  passé  par  là  ; ils  ont  refait 
jambes,  bras,  et  têtes  ; ils  ont  truqué,  ils  ont  repatiné,  ils  ont  grimé,  et 
tout  cela  avec  cette  ardeur  qui  distingue  les  restaurateurs  d'œuvres 
anciennes,  qu'ils  s’appellent  Cavaceppi  ou  autrement,  ardeur  qui, 
malheureusement,  trouve  encore  parmi  certains  érudits  une  protection 
bien  mal  comprise.  On  savait  depuis  longtemps  que,  à différentes 
reprises,  de  1739  à 1762  et  de  1862  à 1874,  avaient  été  trouvés  des 
fragments  d'un  quadrige  colossal  en  bronze;  mais  une  inscription  pom- 
peuse, dictée  par  Mazocchi  et  inscrite  sur  le  socle  où  posait  un  des 
chevaux  de  ce  quadrige  restauré  en  1762,  et  disant  que  c était  tout  ce 
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qui  restait  du  quadrige  monumental  d'Herculanum,  faisait  croire  que 
la  plus  grande  partie  de  ce  monument  avait  été  détruite,  d’autant  plus 
que,  après  1740,  le  bon  roi  Charles  eut  la  sotte  idée  de  faire  fondre 
une  grande  quantité  de  ces  fragments  pour  laisser  à la  postérité  son 
portrait  et  celui  de  la  reine,  jetés  en  véritable  bronze  d'Herculanum. 

Le  professeur  Ettore  Gabrici,  directeur  du  médaillier  du  musée  de 
Naples,  dont  les  travaux  historiques  et  numismatiques  sur  l’époque 
d’Auguste  sont  bien  connus,  ne  se  laissant  pas  arrêter  par  la  trompeuse 
inscription  de  Mazocchi,  eut  l'heureuse  idée  de  rechercher  les  fragments 
de  ce  quadrige,  épars  dans  les  magasins  du  musée.  Mais  la  partie  la 
plus  intéressante  de  ce  monument  fut  retrouvée  par  lui,  à force  d'ingé- 
nieuses inductions  et  de  patients  rapprochements,  dans  les  vitrines 
du  musée  même,  où  cinq  figurines  d'appliques,  habilement  truquées, 
étaient  exposées  sur  des  socles  en  guise  de  statuettes  votives.  Ces 
figurines,  en  effet,  évidées  derrière  et  à surface  légèrement  convexe, 
avaient  les  pieds  et  le  socle  modernes  et,  ainsi  maquillées,  avaient  été 
détournées  de  leur  destination.  Une  des  statuettes  était  acéphale  et  dans 
une  vitrine  lointaine  se  trouvait  la  tête  ajustée  en  buste  et  montée 
coquettement  sur  socle  de  l’époque.  Ces  statuettes  sont  publiées  en  partie 
dans  le  volume  II  des  Bron\i  di  Ercolano  de  1771  ; d'autres  fragments 
furent  décrits  par  Michèle  Ruggiero,  l’infatigable  architecte  qui  a conduit 
avec  une  méthode  scientifique  les  dernières  fouilles  d'Herculanum. 

Grâce  à l'extrême  obligeance  de  mon  savant  ami,  le  professeur 
Gabrici,  j'ai  pu  constater,  dans  un  récent  voyage  à Naples,  que  le 
monument  est  déjà  reconstitué  dans  une  très  large  mesure. 

On  possède  presque  entièrement  la  figure  de  l’aurige,  moins  la  tête 
et  la  jambe  droite.  Du  char,  on  a retrouvé  un  fragment  de  roue,  la 
bordure  de  Yantyx,  les  appliques  décoratives,  l'extrémité  du  timon 
(protomé  de  griffon),  et  le  joug  qui  posait  sur  les  deux  chevaux  du 
milieu  (Ziiyioi).  De  l'attelage,  on  a un  cheval  entier  (restauré),  une  tête  de 
cheval  et  de  nombreux  fragments. 

A l’aide  d'une  armature  de  fer,  on  pourrait  disposer  ces  fragments 
de  façon  à reconstituer  dans  son  ensemble  ce  grandiose  monument  ; 
mais  j'engage  vivement  ceux  qui  seront  chargés  de  cette  intéressante 
reconstitution  à s’en  tenir  strictement  à une  reconstitution  et  à éviter 
l'écueil  du  trompe-l'œil,  d'autant  plus  que  certains  détails  pourront  être 
modifiés  à la  suite  de  nouvelles  découvertes. 
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Le  professeur  Gabrici  a publié  dans  plusieurs  journaux,  et  notam- 
ment dans  le  fascicule  VI  du  Bollettino  d’Arte  du  ministère  de  l'Instruc- 
tion publique  en  Italie,  sous  la  haute  direction  de  Corrado  Ricci, 
quelques  détails  de  ce  monument,  qu'il  vient  de  faire  revivre  après 
plus  d'un  siècle  d'oubli,  et  c'est  certainement  une  des  plus  intéressantes 
découvertes  archéologiques  faites  en  Italie,  car  de  tous  ces  fastueux 
chars  qui  surmontaient  les  monuments  romains,  et  dont  nous  voyons 
la  représentation  sur  les  médailles,  aucun  jusqu'ici  n'avait  échappé  à la 
destruction.  Gabrici  pense  que  l'aurige,  figure  presque  nue,  le  manteau 
enroulé  autour  du  bras  comme  symbolisant  Helios  tenant  probablement 
un  sceptre,  représente  Auguste  déifié,  sous  les  traits  d'Apollon-Phébus, 
et  il  compare  cette  figure  à deux  statues,  l'une  d'Auguste,  l'autre  de 
Claude,  provenant  également  d'Herculanum  et  ayant  avec  elle  une 
parenté  de  facture.  On  voit  par  la  posture  des  doigts  et  par  leur  rigidité 
que  la  main  gauche  de  cette  statue  tenait  des  guides. 

Les  statuettes-appliques  qui  ornaient  la  caisse  du  char  mesurent 
o'"78  de  hauteur;  elles  nous  offrent  des  portraits.  Gabrici  y voit  les 
portraits  d'Auguste,  de  Livie,  ceux  des  Césars  Caius  et  Lucius  ; à côté 
de  ces  portraits  est  la  statuette  de  Vénus,  protectrice  de  la  gens  Julia. 

Ce  char  a été  érigé  probablement  sous  Claude  en  l'honneur  d'Au- 
guste déifié,  ou  [pour  célébrer  ces  prétendus  triomphes  dont  les 
médailles  de  Claude  même  mènent  grand  tapage.  Claude  a restitué  sur 
ses  médailles  les  portraits  de  Livie  en  Pietas  d'une  façon  identique  à la 
statuette  de  notre  planche. 

Le  quadrige  d'Herculanum  n’est  ni  la  représentation  réelle  d'un  char 
triomphal,  ni  encore  moins  le  char  du  processus  consolaris  que  nous 
voyons  souvent  sur  les  médailles  sénatoriales.  C’est  un  char  embléma- 
tique, en  même  temps  de  triomphe  et  de  consécration,  tel  que  nous  le 
voyons  sur  les  arcs  de  triomphe  représentés  sur  les  sesterces  dau'ri- 
chalque  de  Néron.  Il  est  facile  de  voir,  par  la  disposition  et  les  propor- 
tions du  monument,  qu'il  était  destiné  à être  placé  très  haut,  et  Gabrici 
pense  qu’il  devait  se  trouver  sur  la  hauteur,  au  sud-est  du  Vico  di  Mare. 
La  chute  de  très  haut  motiva  sa  dispersion. 

La  question  qu’il  pose  au  point  de  vue  artistique  est  des  plus 
intéressantes.  Faut-il  y voir  un  produit  de  1 art  local  ou  une  œuvre 
venue  de  Rome,  ou  bien  l'ouvrage  de  quelque  grœculus  et  surtout  d'un 
artiste  syrien  ? Malheureusement,  la  question  de  classement  des  produits 
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campaniens,  des  produits  sûrement  romains  et  des  importations  d’Asie- 
Mineure  et  d'Alexandrie,  est  encore  bien  peu  avancée. 

L'art  de  ce  monument  colossal  est  médiocre,  bien  que,  évidemment, 
rien  n’ait  été  négligé  pour  le  rendre  fastueux  au  suprême  degré.  D'abord, 
l’ensemble  de  l’œuvre  est  mal  compris,  et  il  répond  bien  au  mauvais 
goût  qui  semble  avoir  régné  hors  de  Rome,  vers  le  milieu  du  ier  siècle 
de  notre  ère.  Le  mouvement  violent  de  l'aurige  s’accorde  mal  avec  le  pas 
cadencé  des  chevaux  ; la  facture  des  statuettes  est  lourde  et  molle,  leur 
pose  académique.  Les  figurines  de  la  même  époque  provenant  de  Rome 
sont  d'un  dessin  plus  serré  et  d’une  expression  plus  vibrante.  Il  suffira 
de  comparer  l'image  de  Livie  en  Piétas  du  quadrige  de  Gabrici  avec 
l'élégante  statuette  de  la  collection  Pierpont-Morgan,  récemment  exposée 
au  Kensington  et  qui  représente  Livie  en  Cérès,  pour  voir  quelle  dif- 
férence de  style  et  surtout  de  sentiment  il  y a entre  les  deux  produc- 
tions. Du  reste,  les  médailles  frappées  sous  Claude  à l'effigie  de  Livie 
sont  d’un  style  remarquable,  bien  que,  vers  la  fin  du  règne  de  Claude 
et  le  commencement  du  règne  de  Néron,  l'art  romain  ait  eu  un  temps 
d'arrêt.  Mais  cette  décadence  était  surtout  sensible  en  Campanie,  et  il 
faut  détruire  la  fausse  idée  que  les  archéologues  ont,  en  général,  de 
l'art  campanien  du  ier  siècle  avant  et  des  premiers  siècles  après  Jésus- 
Christ.  Déjà  les  dernières  médailles  de  Neapolis  ayant  une  représen- 
tation des  àyûvîç  jj.oLmxoi  sont  d'un  style  déplorable  et,  en  général,  les 
œuvres  artistiques  postérieures  au  iu°  siècle  avant  Jésus-Christ,  que 
l’on  peut  attribuer  avec  certitude  à des  artistes  campaniens,  ne  relèvent 
pas  d'un  art  bien  puissant;  elles  ne  gardent  de  l’élégance  grecque 
qu'une  image  pâlie  et  ne  peuvent  atteindre  à la  saine  rudesse  des 
œuvres  latines. 

Naples  et  les  petites  villes  voisines  sur  le  golfe,  près  de  l'embou- 
chure du  Sarno,  étaient  envahies  par  des  commerçants  syriens  qui 
apportaient  des  objets  de  pacotille  avec  lesquels  ils  faisaient  la  concur- 
rence aux  industries  plus  consciencieuses  d’Alexandrie,  malgré  la 
protection  dont  jouissaient  à Naples  les  marchands  alexandrins.  Le 
mauvais  goût  se  répandait  par  l'infiltration  de  la  grimaçante  toreutique 
syrienne,  tout  comme  aujourd'hui  il  envahit  l'Europe  occidentale  par 
l’entremise  de  la  camelote  artistique  que  l'Allemagne  et  l'Autriche 
lancent  sur  le  marché  de  Paris. 

Mais,  à cette  époque,  comme  aujourd'hui,  le  bon  marché  avait  son 
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côté  séduisant  pour  les  esprits  médiocres  ; dans  les  petites  villes  éche- 
lonnées le  long  du  riant  golfe  de  Cumes,  paraître  était  le  but  principal 
et,  parmi  le  flot  toujours  grandissant  des  parvenus,  les  nuances  du 
goût  artistique  n’étaient  pas  raffinées.  L'artiste  qui  a exécuté  cet  ouvrage 
colossal  — probablement  un  Syrien  établi  en  Campanie  — a copié  à 
droite  et  à gauche  les  sujets  de  sa  composition  parmi  les  œuvres  les 
plus  célèbres  de  son  époque,  les  juxtaposant  comme  une  mosaïque. 
Les  chevaux  sont  la  traduction  timide  des  plus  purs  chefs-d'œuvre  de 
l'antiquité  dont  nous  avons  des  modèles  dans  les  célèbres  chevaux  de 
Saint-Marc  et  dans  la  tête  du  musée  de  Florence.  La  Renaissance  n'a 
pas  pu  faire  autre  chose  que  copier  ces  merveilleux  modèles,  seulement 
la  main  du  copiste  y allait  largement  et  avec  le  feu  que  donne  une 
parfaite  compréhension  de  la  nature.  Au  musée  de  Naples  se  trouve 
une  tête  de  cheval  que,  pour  très  longtemps,  les  archéologues  napolitains 
— y compris  le  bon  Fiorelli — crurent  une  œuvre  grecque  du  vc  siècle, 
jusqu’au  jour  où  le  prince  Filangieri  découvrit  une  lettre  de  Donatello 
écrite  au  duc  Carafa,  par  laquelle  il  offrait  à ce  seigneur  une  tête  de 
cheval,  fragment  du  modèle  d'une  de  ses  statues  équestres. 

La  tête  du  cheval  du  quadrige  d'Herculanum,  placée  entre  celles  du 
Parthénon  et  celle  de  Donatello,  nous  montre  bien  la  distance  immense, 
infranchissable,  qui  sépare  les  œuvres  campaniennes  appartenant  au 
1er  siècle  de  l'ère  chrétienne,  des  productions  des  grandes  époques  de 
l'art,  soit  antérieures  au  111e  siècle  avant  Jésus-Christ,  soit  de  la  Renais- 
sance italienne.  Elles  ne  pouvaient  même  pas  lutter  avec  l'art  latin  qui, 
s'il  manquait  de  la  grâce  captivante  de  l'art  grec,  avait  pourtant  cette  rude 
franchise  qui  lui  a permis  de  créer  des  œuvres  grandioses  et  puissantes. 

La  figurine  représentant  Auguste  est  calquée  sur  les  célèbres  sta- 
tuettes d’Alexandre  le  Grand,  d'où  dérivèrent  les  figures  de  Véjovis  de 
l'art  latin;  celle  de  Livie  est  également  la  répétition  d'un  type  qui  s’est 
propagé  pour  des  siècles  en  une  lignée  ininterrompue  et  qui,  pour  les 
artistes  de  mérite,  donnait  lieu  à une  merveilleuse  étude  de  la  draperie, 
mais  qui,  entre  des  mains  inexpertes,  s’engonçait  dans  de  lourds  paquets 
des  plus  disgracieux. 

La  troisième  statuette  est  celle  qui  trahit  davantage  la  naïveté  locale 
de  l’artiste,  mais  cette  statuette  a une  grande  valeur  iconographique  et 
aidera  à déterminer  avec  précision  la  destination  de  ce  monument  ; on 
pense  volontiers  à Néron  jeune. 
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Nous  avons  donc,  grâce  à l'heureuse  découverte  du  professeur 
Gabrici,  la  possibilité  de  contempler  dans  son  ensemble  un  de  ces  monu- 
ments fastueux  de  l'orgueil  romain,  un  de  ces  colosses  de  bronze  que  les 
petites  villes  provinciales,  à l'instar  de  Rome,  dressaient  à la  puissance 
impériale  divinisée.  Ce  monument,  qui  fut  certainement  un  des  plus 
importants  érigés  dans  la  ville  d'Herculanum  à l'époque  impériale  et 
que  nous  croyons  avoir  été  élevé  pour  célébrer  les  prétendus  Triomphes 
de  Claude,  nous  montre  bien  clairement  le  niveau  de  l’art  local  d'une 
petite  ville  campanienne  où  pourtant  le  raffinement  et  l'ostentation 
de  riches  Romains,  qui  y venaient  séjourner  quelques  mois  de  l'année, 
faisaient  affluer  de  nombreuses  copies  des  chefs-d'œuvre  de  l'antiquité. 
Il  renferme  aussi  de  précieux  enseignements  historiques  et  il  nous 
montre  la  part  que  prenait  Herculanum  aux  réjouissances  publiques 
en  l'honneur  de  la  famille  impériale,  vers  le  milieu  du  ier  siècle  de  l'ère 
chrétienne. 

Le  musée  de  Naples  possède  des  trésors  encore  inconnus;  les 
fouilles  si  fructueuses  de  l'Italie  du  sud  lui  apportent  constamment  de 
nouveaux  monuments  inédits;  mais  le  professeur  Gabrici  nous  a montré 
combien  encore  les  objets  déjà  classés  réclament  l’attention  des  érudits 
et  ces  belles  études  donnent  lieu  à espérer  que  le  musée  de  Naples  va 
sortir  du  lourd  sommeil  qui  a pesé  sur  lui  depuis  plusieurs  années. 
Entre  autres  desiderata  se  présente  en  première  ligne  celui  d'un  cata- 
logue des  œuvres  antiques  du  musée,  même  sommaire,  mais  rédigé  par 
un  spécialiste,  à l'instar  de  ceux  du  British  Muséum. 

L’avènement  à la  Minerva  de  Corrado  Ricci,  homme  de  goût  et 
d’érudition,  nature  décidée  et  énergique,  a apporté  en  Italie  un  regain 
d’activité  aux  études  artistiques.  Et  puisqu’il  est  question  de  ce  monu- 
mental quadrige  d'Herculanum,  nous  ne  pouvons  pas  nous  empêcher 
d émettre  encore  ce  vœu,  tant  de  fois  réitéré  de  tous  côtés  en  ces 
dernières  années,  que  le  gouvernement  italien  s'occupe  de  reprendre 
les  fouilles  d'Herculanum. 

Il  me  semble  que  la  découverte  du  professeur  Gabrici  est  comme 
un  nouvel  appel,  et  s’il  reste  encore  un  peu  de  superstition  dans  la 
bonne  ville  de  Naples,  on  ne  devrait  pas  laisser  cet  appel  sans  réponse. 


Arthur  Sambon. 


L’ACROPOLE  D’ATHÈNES  ET  PÉRICLÈS 


Prima:  frugiferos  fœtus  mortalibus  ægris 
Dederunt  quondam  præclaro  nomine  Athenæ, 
Et  recrenverunt  vitam,  legesque  rogarunt  ; 

Et  primæ  dederunt  solatia  dulcia  vitæ. 

Lucrèce. 


L’histoire  du  ve  siècle  athénien  est 
un  hommage  à l’idéalisme. 

Les  grands  empires  en  général  sont 
l’œuvre  du  temps  et  des  circonstances. 
Il  a fallu  des  siècles  pour  qu’une 
bourgade  du  Latium  devînt  le  centre 
du  monde  méditerranéen.  Que  d’efforts 
pour  vaincre  Annibal  et  Mithridate, 
conquérir  la  Gaule,  l’Afrique  et  l’Es- 
pagne ! Rome  ne  fut  rien  tant  qu’elle 
n’eut  pas  soumis  l’Italie,  absorbé  la 
Grèce  et  l’Orient,  assimilé  le  monde 
ancien.  La  civilisation  du  plus  grand 
empire  de  la  terre  est  comparable  aux 
œuvres  de  la  nature.  Elle  est  le  pro- 
duit complexe  et  déterminé  d’une  lente 
élaboration. 

La  civilisation  d’Athènes,  au  con- 
traire, semble  avoir  dans  son  dévelop- 
pement quelque  chose  de  libre.  Elle 
est  proportionnée  au  génie  humain. 
Elle  a tous  les  caractères  d’une  création . 
C’est  une  œuvre  d’art.  Elle  semble 
spontanée.  Athènes,  au  début  du 
vc  siècle  avant  Jésus-Christ,  n’était 


qu’un  petit  port  de  pêcheurs  héroïques, 
une  de  ces  barques  aux  ailes  de 
lumière  que  berce  la  mer  inconstante. 
L’habileté  de  Thémistocle  l’avait  sau- 
vée de  l’ouragan  asiatique.  La  part 
prépondérante  qu’elle  avait  prise  au 
succès  de  la  Grèce  dans  les  guerres 
médiques  l’avait  mise  à la  tête  des 
cités  helléniques.  Mais  la  haine  impla- 
cable de  Sparte,  sa  rivale,  devait 
l’emporter  à la  fin  du  siècle. 

La  cité  d’Athéna,  en  moins  de 
soixante  ans,  donna  sa  fleur  et  son 
fruit.  Ce  qu’on  peut  appeler  le  miracle 
athénien  dura  l’espace  d’une  vie 
d’homme.  Cet  homme  est  Périclès  ; 
il  fut  réélu  pendant  trente  ans,  chaque 
année,  stratège  de  la  république  athé- 
nienne. Son  contemporain,  le  profond 
Thucydide,  a exposé  dans  son  histoire 
la  philosophie  politique  et  morale  de 
celui  qui  fut  le  cerveau  d’Athènes;  et 
Phidias,  qui  dressa  sur  l’Acropole, 
dans  le  Parthénon,  son  chef-d’œuvre, 
la  statue  de  la  vierge  protectrice 
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d’Athènes,  réalisa  en  marbre  le  rêve 
le  plus  pur  qu’un  homme  ait  fait  de 
la  Beauté. 

I 

Il  semble  qu’il  y ait  eu  une  harmo- 
nie préétablie  entre  Périclès  et  son 
historien  Thucydide.  Le  peintre  était 
adéquat  à son  modèle.  Tous  les  deux, 
disciples  d’Anaxagore,  étaient  spiri- 
tualistes accomplis,  nàvra  8iexôer|JiTia-e 
vo'j;,  l’univers  est  l’œuvre  de  l’esprit, 
disait  le  philosophe  de  Clazomène.  Us 
étaient,  comme  lui,  convaincus  de  la 
toute-puissance  de  l’Esprit  sur  les 
choses  de  ce  monde.  Us  répudiaient 
la  crédulité  du  bon  conteur  Hérodote, 
qui  voit  du  merveilleux  dans  l’histoire 
où  il  suffit  d’observer  les  effets  des 
passions  humaines  et  l’enchaînement 
rigoureux  des  événements.  L’Intelli- 
gence et  la  Volonté,  tels  sont  les 
agents  de  la  politique.  L’histoire  enre- 
gistre leurs  actes  et  en  tire  les  consé- 
quences qui  peuvent  servir  d’exemples 
et  de  leçons  à ceux  qui  gouvernent, 
si  gouverner  n’est  autre  chose  qu’ap- 
prendre du  passé  à prévoir  l’avenir. 
Pour  Thucydide,  il  n’y  a d’ordre  que 
dans  la  pensée.  Tout  fait  qui  échappe 
à la  pensée  est  hors  de  la  science,  et, 
s’il  en  est  de  cet  ordre,  il  faut  y voir 
l’effet  du  hasard.  Thucydide  fait  la  part 
du  hasard  dans  les  choses  humaines. 
C’est  la  T'jyy,,  le  Destin.  U ne  nie  pas 
qu’il  y ait  du  mystère  dans  les  faits 
qui  constituent  la  réalité,  mais  ce  qu’il 
cherche,  ce  qui  est  l’objet  de  l’histoire, 
ce  n’est  pas  ce  qu’il  y a de  mystérieux 
et  d’imprévisible  dans  les  affaires 
humaines,  mais  ce  qu’il  y a de  clair  et 
de  logique,  l’influence  de  l’esprit  sur 
les  faits.  Ce  qu’il  admire,  c’est  l’homme 


qui  imprime  sa  marque  aux  événe- 
ments, qui  les  plie  à ses  desseins,  étend 
ainsi  le  domaine  de  l’intelligence. 
Périclès  est  pour  lui  le  type  de  l’Esprit- 
Roi  — voüç  pao-lXeuç  — proclamé  par 
Anaxagore.  Les  autres  hommes  d’État, 
Nicias,  Alcibiade,  Démosthène,  Her- 
mocrate,  n’ont  qu’une  valeur  partielle. 
Périclès  seul  est  représentatif  de  l’idée 
d’Athènes  dominatrice. 

Thucydide  n’aimait  pas  faire  de 
portrait.  Si  l’on  veut  connaître  le  Péri- 
clès réel,  il  faut  lire  Plutarque.  Mais 
le  Périclès  idéalisé  par  Thucydide  est 
plus  vrai,  si  l’on  peut  dire,  que  le 
Périclès  de  l’histoire. 

C’est  un  esprit  qui  a reçu  l’em- 
preinte d’une  éducation  philosophique 
très  forte.  U a résolu  de  vivre,  dans 
la  politique,  conformément  à la  raison. 
U est  maître  de  soi.  U a en  lui  l’ascen- 
dant par  lequel  on  acquiert  l’àçûo;;ix, 
la  considération  dans  la  cité.  U a sur- 
tout l’intelligence  mesurée,  lucide,  la 
yvé) jjLTj , qui,  en  Attique,  est  le  génie. 

U s’est  formé  dans  la  plus  féconde 
époque  d’Athènes,  après  sa  victoire 
sur  la  Perse,  qui  fut  considérée  comme 
le  triomphe  de  l’esprit  sur  la  force 
brutale.  Aristocrate  de  naissance,  il 
prit  parti  pour  la  philosophie  indivi- 
dualiste qui  était  alors  une  étonnante 
nouveauté.  Le  siècle,  auquel  il  donna 
son  nom,  proclama,  à la  face  des  hié- 
rarchies séculaires,  que  les  hommes 
étaient  égaux,  ou  du  moins  qu’il  n’y 
avait  d’inégalité  quedans  l’intelligence. 
11  présida  pendant  trente  ans  au  gou- 
vernement le  plus  égalitaire  qu’on  vît 
jamais  dans  une  démocratie. 

Ses  maîtres  furent  les  plus  forts 
esprits  de  son  temps.  Darnon,  son  pro- 
fesseur de  [ag'jt'.xt,,  lui  enseigna  les 
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belles-lettres.  Esprit  pénétrant  et  fin, 
d’une  ironie  un  peu  hautaine,  c’était 
comme  une  ébauche  de  Socrate.  Le 
comique  Platon  l’appelle  le  Chiron 
éducateur  de  cet  autre  Achille.  — Mais 
l’homme  qui  forma  vraiment  Périclès, 
fut  Anaxagore  de  Clazomène,  l’apôtre 
du  NoO;,  le  créateur  de  la  première 
philosophie  de  l’esprit. — Zénon  d’Élée, 
qui  l’entendit,  l’initia  à la  dialectique. 
Périclès  apprit  de  ses  maîtres  à faire 
prévaloir  l’esprit  sur  les  passions.  Il 
leur  doit  d’avoir  acquis  la  considération 
dont  il  jouit  si  longtemps  auprès  de  ses 
concitoyens.  Les  éléments  de  cet 
ascendant  moral,  de  cette  supériorité, 
sont  intéressants  à analyser. 

Périclès  avait  d’abord  une  gravité 
qui  tenait  à des  qualités  physiques.  Sa 
démarche  était,  suivant  l’expression 
stoïcienne,  une  ataraxie concrète.  Cette 
impassibilité  est  marquée  dans  les 
portraits  de  Périclès  que  nous  voyons 
dans  Plutarque,  quia  souvent  exprimé 
la  sévérité  de  ce  visage  sans  sourire. 
Il  est  le  type  de  l’orateur  attique.  Le 
sel  attique  n’est  pas  plaisant.  C’est  une 
ironie  sobre,  mesurée,  une  force  lo- 
gique qui  n’exclut  pas  la  passion 
contenue.  Cléon  n’est  pas  un  attique, 
mais  Démosthène,  Lysias,  quoique  si 
différents,  étaient  attiques  par  excel- 
lence. Que  de  fois  n’a-t-on  pas  opposé 
la  hauteur  de  Périclès  à la  bonhomie 
de  Cimon  ! On  l’appelait  le  Zeus 
Olympien. 

Ce  grand  orateur  était  un  silencieux. 
Rien  n’égalait  sa  réserve.  Critolaüs  le 
comparait  à la  galère  salaminienne,  qui 
ne  paraissait  que  dans  les  grandes 
occasions.  L’éloquenced’apparat n'était 
pas  de  son  goût.  On  peut  en  juger  par 
l’oraison  funèbre  qu’il  prononça  sur 
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les  soldats  morts,  la  deuxième  année 
de  la  guerre  du  Péloponèse,  que  Thu- 
cydide a rapportée.  A la  tribune,  son 
éloquence  semblait  une  méditation  par 
la  profondeur  et  la  gravité  des  pensées. 
Ce  démocrate  ne  sacrifiait  rien  à la 
foule. 

Maître  de  lui,  il  était  un  ensei- 
gnement vivant  de  constance.  Il  voyait 
son  but  au  delà  des  troubles  de  l’heure 
présente.  Cette  imperturbabilité  est  un 
des  traits  les  plus  attiques  de  sa  phy- 
sionomie. Il  la  préconisait  comme  un 
remède  souverain,  quand  il  conseillait 
au  peuple  le  plus  mobile  de  la  terre, 
de  fuir  les  excès,  de  n’avoir  ni  joie 
excessive,  ni  abattement  injustifié. 
C’est  ainsi  que  cet  homme  lucide 
dominait  les  hommes  et  les  événements. 
« Pour  moi,  je  suis  resté  le  même, 
disait-il  à la  foule  agitée  de  passions 
contraires,  je  ne  change  pas  ; vous, 
vous  changez  perpétuellement.  » Dans 
une  heure  critique  du  début  de  la 
guerre,  il  s’écrie  : « Athéniens,  nous  ne 
devons  pas  céder  aux  Péloponésiens.  » 
Les  faits  passent,  la  sagesse  demeure. 
C’est  la  marque  de  son  esprit,  le  sens 
général  de  sa  philosophie. 

Le  désintéressement  est  la  consé- 
quence de  cette  lucidité  d’esprit.  Il 
savait  se  détacher  des  avantages  pré- 
sents en  vue  du  bien  futur,  ce  qui  est 
peut-être  la  définition  même  de  la 
vertu.  Nul  ne  pratiqua  davantage  le 
sacrifice  et  n’eut  plus  d’autorité  pour 
l’exiger  des  autres.  Quand  il  montrait 
aux  Athéniens  que  leur  triomphe 
viendrait  de  leur  situation  insulaire, 
et,  qu’en  danger  d’invasion,  il  fallait 
qu’Athènes  entière  ne  fût  plus  que 
dans  ses  vaisseaux,  il  eut  contre  lui 
tous  les  propriétaires  des  dèmes  cam- 
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pagnards,  tous  ceux  que  le  culte  du 
foyer,  le  goût  de  la  vie  rurale  et  l’intérêt 
attachaient  à leurs  terres.  Le  patriote 
demandait  des  sacrifices  très  grands  : 
il  enseignait  qu’il  fallait  se  détacher, 
par  raison,  des  choses  matérielles.  En 
lui,  l’idée  abstraite  de  la  patrie  régnait 
souveraine.  Il  y a déjà  du  Platon  dans 
cette  conception  idéale  du  patriotisme. 

Aussi  bien  sa  philosophie  politique 
aboutissait-elle  à la  théorie  commu- 
niste que  le  plus  grand  des  philosophes 
idéalistes  allait  constituer.  Qu’importe, 
disait  ce  platonicien  avant  la  lettre,  aux 
riches  Athéniens  que  la  guerre  écrasait, 
qu’importe  la  ruine  des  grands  pro- 
priétaires? Si  l’ensemble  de  l’État  est 
fort,  la  prospérité  individuelle  de 
chacun  n’est  pas  en  cause.  On  peut 
discuter  la  valeur  économique  d’une 
telle  théorie;  ce  que  nous  en  retenons, 
c’est  la  tendance  idéaliste  de  cet  esprit 
généralisateur.  Comment  console-t-il, 
dans  son  oraison  funèbre,  les  parents 
des  morts?  Il  leur  conseille  de  rem- 
placer les  enfants  qu’ils  ont  perdus  par 
de  nouveaux  enfants.  C’est  extraordi- 
naire. Mais  un  idéaliste  a-t-il  jamais 
reculé  devant  les  conséquences  de  sa 
théorie  ? On  fait  malaisément  à l’idéa- 
lisme sa  part. 

Nous  voyons  donc  se  dessiner,  à tra- 
vers les  pages  concises  de  Thucydide, 
la  majestueuse  figure  de  cet  homme 
d’État.  Quel  était  son  génie,  sinon  la 
perception  claire  des  lois  générales  qui 
président  aux  événements  ? Quelle  était 
sa  méthode,  sinon  le  gouvernement  du 
présent  en  vue  de  l’avenir?  Mais  cette 
méthode,  il  fallait  l’enseigner  au  peuple. 
Périclès  voulait  organiser  et  éclairer 
la  démocratie  athénienne.  Il  avait  une 
foule  devant  lui,  il  voulut  en  faire  un 


peuple.  De  là,  cette  propagande  en 
faveur  de  la  prééminence  de  l’esprit  et 
cette  éducation  des  Athéniens  qu’il 
tenta. 

Son  éloquence  n’était  pas  seulement 
d’alïàires  et  de  circonstances  ; elle  était 
remplie  d’idées  générales  et  d’appels 
à la  réflexion.  C’est  ainsi  qu’il  inau- 
gurait l’éloquence  littéraire  et  faisait 
art  de  ce  qui  n’était  avant  lui  qu’une 
pratique.  — La  rhétorique,  telle  que 
l’exposera  Platon  dans  le  Phèdre , 
s’était  réalisée  sur  l’Agora,  c’était  l’élo- 
quence de  Périclès. 

Un  tel  orateur  ne  fut  point  un 
démagogue,  quoique  Plutarque  en  ait 
dit.  Thucydide  a bien  vu  qu’il  y avait 
en  lui  un  véritable  aristocrate,  le  type 
accompli  de  la  culture  attique. 

Personne  ne  connaissait  mieux  que 
Périclès  l’histoire  d’Athènes;  il  sentait 
que  sa  patrie,  maîtresse  de  l’hégé- 
monie en  Grèce,  mais  enviée,  redoutée, 
était  à un  moment  décisif  et  qu’il  était 
sage  d’instruire  le  peuple,  de  le  former 
au  rôle  qui  lui  incombait.  Périclès  est 
véritablement  l’éducateur  de  la  démo- 
cratie athénienne.  Sa  stratégie  de  trente 
années  fut  le  règne  de  la  persuasion. 
Toute  sa  politique  consista  à instituer 
à Athènes,  au-dessus  des  luttes  des 
partis,  l’arbitrage  de  l’Intelligence. 

Comment  s’y  prit-il  pour  grandir 
les  esprits?  Il  ne  se  contenta  pas  de 
son  apostolat  d’orateur;  il  eut  recours 
aux  artistes,  s’efforçant  de  séduire  le 
peuple,  de  se  l’attacher  par  l’invincible 
attrait  qui  émane  du  Beau.  Peut-on 
dire  qu’il  échoua  ? Son  oeuvre  dura, 
dit-on,  autant  que  lui-même.  Mais 
l’œuvre  de  Périclès,  n’est-ce  pas  l’Acro- 
pole? Le  rêve  que  conçut  l’homme 
d’État  philosophe  réussit  pleinement. 
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Il  amena  une  cité  turbulente  à se 
modeler  sur  son  éducateur.  L’ascendant 
du  maître  se  communiqua.  Athènes 
ainsi  devint  l’École  de  la  Grèce. 

II 

« La  vie  à Athènes,  pour  le  citoyen 
comme  pour  l’étranger,  dit  Thucydide, 
est  une  fête  perpétuelle.  » — Voici 
comment  il  oppose  à l’austérité  revêche 
de  Sparte,  le  génie  facile,  aimable 
d’Athènes  : « Libres  dans  notre  vie 
publique,  nous  ne  scrutons  pas  avec 
une  curiosité  soupçonneuse  la  con- 
duite particulière  de  nos  concitoyens. 
Nous  ne  les  blâmons  pas  de  rechercher 
quelque  plaisir...  Nous  avons  ménagé  à 
l’esprit  des  délassements  sans  nombre, 
soit  par  des  jeux  et  des  sacrifices  pério- 
diques, soit  dans  l’intérieur  de  nos 
maisons,  par  une  élégance  dont  le 
charme  journalier  dissipe  les  tristesses 
de  la  vie...  Et  quand  il  serait  vrai  que 
nous  aimions  mieux  nous  former  à la 
vaillance  par  une  vie  facile  que  par  un 
exercice  pénible,  à l’aide  des  mœurs 
plutôt  que  des  lois,  toujours  est-il  que 
nous  avons  l’avantage  de  ne  pas  nous 
tourmenter  d’avance  des  peines  à venir, 
et  que,  au  moment  de  l’épreuve,  nous 
ne  nous  montrons  pas  pour  cela  moins 
braves  que  ceux  dont  la  vie  est  un 
travail  sans  fin  ». 

Ainsi,  un  grand  mouvement  com- 
mercial, une  vie  intense  de  l’esprit 
aiguisé  par  les  plaisirs  et  les  conver- 
sations, par  les  leçons  des  maîtres  dans 
les  écoles,  par  les  discours  des  orateurs 
dans  les  assemblées  politiques,  un 
embellissement  grandissant  des  quar- 
tiers de  la  ville,  et  des  jeux,  des  fêtes 
magnifiques,  en  faveur  des  divinités 

LE  MUSÉE.  — IV. 


auxquelles  les  plus  grands  artistes 
élevaient  des  statues  et  des  temples, 
voilà  Athènes  telle  que  Périclès  l’a 
réalisée. 

Toutefois,  Périclès  était  trop  pénétré 
du  mâle  génie  attique  pour  donner  à 
Athènes,  je  ne  dis  pas  la  grandeur 
morale  qu’elle  posséda  à cette  époque, 
car  cette  grandeur,  c’est  Périclès  qui 
la  lui  inspira,  mais  la  grâce  qui,  s’unis- 
sant à cette  grandeur  même,  en  fit  la 
ville  incomparable.  Il  eut  une  femme 
auprès  de  lui  qui  tempéra  ce  que  le 
génie  du  maître  avait  d’un  peu  sévère 
et  hautain,  par  la  séduction  de  son 
esprit  et  de  sa  beauté. 

La  fortune  d’Athènes,  c’est  d’être  au 
bord  de  la  mer  de  l’Archipel,  en  face 
de  l’Ionie.  On  peut  presque  d’Athènes 

Voir  les  Cyclades  d’or  de  l’azur  émerger. 

Qu’eût  été  Périclès  sans  Aspasie?  N’en 
doutons  pas,  c’est  la  belle  courtisane 
ionienne  qui  fit  de  la  maison  de  Péri- 
clès l’aimable  foyer  où  conversaient 
les  philosophes  et  les  politiques  avec 
les  grands  poètes  et  les  nobles  artistes 
qui  illustrèrent  Athènes.  Elle  fut  l’àme 
délicate  et  charmante  qui  releva  tant 
de  fois  le  courage  de  Périclès  et  qui 
finit  par  enchanter  Athènes  elle-même. 
C’est  en  elle  qu’il  faut  chercher  ce 
« quelque  chose  de  doux  comme  un 
sourire  humain,  dont  parle  le  poète, 
qui  flotte  sur  le  profil  des  Propylées  ». 
On  ne  sait  rien  de  précis  sur  celle  que 
les  comiques  appelaient  « la  Junon  du 
Jupiter  olympien  »,si  bien  que,  comme 
elle  n’a  pas  d’histoire,  on  peut  parler 
d’elle  en  poète  et  se  plaire  à contempler 
en  Aspasie,  comme  on  l’a  fait,  une  des 
plus  belles  canéphores  du  Parthénon, 
ou  la  plus  gracieuse  des  femmes  à 
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l’éventail  de  la  nécropole  de  Tanagra. 

Cratinos,  comme  tous  les  comiques 
de  l’époque,  a été  cruel  pour  elle.  Elle 
serait,  selon  lui,  de  la  plus  basse 
extraction  : 

Haxv  tî  ol  AaTMiTiav  tIxtei 

KaTa^uvùT'jvT. 

FlaXXax7jv  KuvwTUoa... 

Elle  n’aurait  pas  mieux  valu  que  sa 
mère,  s’il  l’en  fallait  croire.  Mais  elle 
fut  aimée  de  Périclès,  et  cela  suffirait 
à la  distinguer  des  Gnathène  ou  des 
Laïs.  C’était,  quoi  qu’il  en  soit,  une 
enfant  du  grand  port  ionien,  Milet, 
la  patrie  de  Thalès,  d’Anaximandre, 
d’Anaximène,  de  ceux  qui  les  premiers 
cherchèrent  un  sens  à l’énigme  de 
l’univers.  Elle  eut  sans  doute  de  cette 
race  heureuse  la  profondeur  de  l’esprit 
et  la  curiosité.  De  plus,  elle  eut  le 
charme,  qui  rendit  célèbre  Milet  à l’égal 
de  Corinthe,  où  les  femmes  étaient  si 
belles.  Ce  n’était  pas  la  première  cour- 
tisane qui,  malgré  la  sévérité  de  la  vie 
domestique  des  anciens,  dût  à sa  beauté 
la  plus  grande  fortune.  On  cite  Thar- 
gelia  qui  eut  quatorze  amants,  tous 
gouverneurs  de  villes,  et  se  fit  épouser 
par  un  tyran  de  Thessalie.  Aspasie  vint 
à Athènes  vers  la  85e  Olympiade 
(440-437),  au  temps  de  l’expédition  de 
Samos,  et  ne  tarda  pas  à recueillir  les 
bénéfices  que  lui  attirèrent  son  savoir 
et  sa  beauté.  Périclès  ne  l’épousa  pas, 
car  la  loi  défendait  à un  Athénien 
d’épouser  une  étrangère.  Quant  à faire 
une  fausse  déposition  devant  le  magis- 
trat et  prétendre  cacher  l’origine  de 
celle  qu’il,  aimait,  il  était  trop  bon 
citoyen  et  trop  prudent  aussi  pour  s’y 
hasarder.  Il  eût  fallu  contrevenir  à la 
formalité  de  rèyyu^,  qui  garantissait  la 


pureté  de  race  de  l’épouse,  et  cela 
entraînait  de  trop  graves  conséquences 
pour  qu’un  homme  politique  y songeât. 

Du  reste,  en  n’épousant  pas  Aspasie, 
il  lui  laissait  une  liberté  inconnue  aux 
femmes  athéniennes. 

Les  mœurs  et  les  lois  antiques  ne 
donnaient  aucune  place  aux  femmes 
dans  la  cité.  Les  femmes  étaient  sou- 
veraines, mais  seulement  au  foyer,  et 
là,  dans  cette  enceinte  qu’aucun  étranger 
ne  franchissait,  Xénophon,  dans  ses 
Economiques,  nous  les  montre  diri- 
geont  toutes  choses,  comme  les  abeilles 
dans  la  ruche.  Parfois  on  les  voyait 
sortir.  C’était  les  jours  de  fêtes,  quand 
elles  prenaient  part  au  cortège  qui 
montait  au  Parthénon  par  les  degrés 
des  Propylées.  Aux  fêtes  du  Dionysies, 
l’ivresse  rituelle  les  entraînait  hors  de 
la  ville,  dans  les  bois  de  Colone,  à 
travers  la  campagne.  Célébrant  les 
Sténies,  on  les  voyait  circuler  dans 
les  rues,  où  elles  passaient  en  grand 
mystère  quand  elles  accomplissaient 
les  rites  secrets  de  Démeter,  pendant 
les  Thesmophories  dont  les  hommes 
étaient  exclus.  La  vie  des  femmes 
ne  manquait  donc  pas  d’agrément  à 
Athènes,  grâce  à tant  de  fêtes  diverses 
et  gracieuses,  à ces  Adonies,  à ces 
Thargelies,  à ces  Eleusinies,  où  les 
belles  Athéniennes, couronnées  de  fruits 
et  de  fleurs,  faisaient  des  processions, 
menaient  des  danses  en  chantant,  et 
s’invitaient  à de  joyeux  festins  entre 
elles,  mais  loin  de  la  présence  des 
hommes. 

« Néera  est  une  courtisane,  dit 
quelque  part  Démosthène,  car  elle 
soupait  et  buvait  avec  Stéphanos  (son 
mari)  et  ses  amis.»  Seules  les  hétaïres, 
en  efiet,  une  fois  payé  l’impôt  peroixiov 


tête  d’un  des  chevaux  du  quadrige  d’herculanim  et  fragments  de  I-  au  RI  GE. 
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ou  -opv'xov,  pouvaient  fréquenter  les 
milieux  politiques  ou  artistiques 
d’Athènes.  A la  condition  de  ne  pas  se 
mêler  aux  citoyennes,  aux  vraies  dames, 
elles  jouissaient  d’une  parfaite  liberté. 
Elles  avaient  le  droit  de  posséder, 
d’avoir  des  esclaves,  de  commanditer 
les  entreprises  commerciales,  et  quel- 
ques-unes, spirituelles  et  éclairées, 
une  Glycère  ou  une  Callistion,  comme 
une  grande  dame  dans  un  salon  du 
xvnic  siècle,  tenaient  bureau  d’esprit. 
Diogène,  Arcésilas  fréquentaient  chez 
elles.  Mais  de  toutes,  la  plus  remar- 
quable par  la  grâce  et  les  dons  de 
l’esprit,  était  Aspasie.  Auprès  d’elle, 
Anaxagore  traçait  les  grandes  lignes 
de  sa  philosophie  spiritualiste;  Socrate 
raillait  les  sophistes,  gonflés  d’un  vain 
savoir,  et  inspirait  à ses  auditeurs  le 
goût  de  s’étudier  eux-mêmes,  tandis 
que  Phidias  et  son  frère  Ictinos  expri- 
maient l’idée  d’une  reconstruction 
complète  des  temples  de  l’Acropole,  et 
cette  idée,  c’est  Périclèsqui  leur  permit 
de  la  réaliser. 

Un  jour,  il  y eut  fête  chez  Aspasie, 
comme  dans  cette  journée  où  le  vieil- 
lard Géphale,  dans  sa  belle  maison  du 
Pirée,  accueillit  les  plus  brillants  cau- 
seurs d’Athènes  et  où  le  poète  Agathon 
commença  la  charmante  série  des  dis- 
cours sur  l’Amour,  qui  sont  la  grâce 
incomparable  du  Banquet  de  Platon.  — 
Ce  jour-là,  une  joie  divine  emplissait 
le  cœur  des  hôtes  distingués  d’As- 
pasie.  Périclès  avait  obtenu  du  peuple 
des  crédits  pour  les  embellissements 
d’Athènes.  Hippodamos  de  Milet 
montrait  le  plan  qu’il  venait  d’achever 
d’une  ville  régulière  sur  l’emplacement 
du  Pirée.  Tous  approuvèrent  l’idée 
d’un  mur  de  40  stades  pour  fermer 


Athènes,  le  Pirée  et  Phalère  du  côté 
de  la  terre,  et  protéger  de  l’invasion 
des  Lacédémoniens,  la  ville  où  l’Acro- 
pole allait  s’orner  de  palais  et  de 
temples  : l’Odéon,  le  Parthénon,  les 
Propylées,  l’Erechtheion.  Les  archi- 
tectes de  ces  futures  merveilles  étaient 
là  : Callistrates,  Corœbus,  Mnésiclès, 
Ictinos  et  Phidias.  « Quand  on  pense 
qu’on  a représenté  les  tragédies  d’Es- 
chyle sur  des  tréteaux  de  bois!  » disait 
celui  qui  devait  construire  le  théâtre  de 
Dionysos.  C’est  dans  cette  journée  du 
printemps  de  444  que  l’on  résolut  d’en- 
treprendre les  travaux  de  l’Acropole, 
qui  durèrent  douze  ans  et  coûtèrent 
plus  de  3.ooo  talents  (environ  18  mil- 
lions). 

III 

Athènes,  jusqu’à  la  fin  du  mo}œn 
âge,  conserva  presque  intacts  les  chefs- 
d’œuvre  de  son  glorieux  passé.  Au 
temps  d’Alaric,  elle  possédait  encore 
le  colosse  de  bronze  de  Phidias,  repré- 
sentant Athéna  Promachos,  le  quadrige 
de  l’Acropole,  la  lionne  de  bronze 
élevée  en  l’honneur  de  Léaena,  la 
maîtresse  d’Aristogiton,  le  cheval  de 
Troie,  le  Persée  de  Myron,  l’Artémise 
Leukophryné,  l’Érechtée  et  l’Eumolpe 
du  temple  d’Athéna  Polios,  les  statues 
de  bronze  des  trois  tragiques.  La  ville 
avait  peu  souffert,  pour  que  la  Stoa 
Poïkilé  conservât  encore,  au  temps  de 
Théodose  II,  les  peintures  de  Poly- 
gnote.  L’Athéna  chryséléphantine  de 
Phidias  orna  le  Parthénon  jusqu’en 
429. 

Le  Parthénon  lui-même  subsista 
dans  son  entier  jusqu’en  1687.  Ce  que 
de  longs  siècles  de  barbarie  avaient 
laissé  debout,  tomba  sous  les  coups 
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d’un  des  peuples  les  plus  artistes  de  la 
terre.  Les  Vénitiens,  luttant  contre  les 
Turcs,  vinrent,  au  milieu  du  xvne 
siècle,  assaillir  Athènes.  Une  bombe 
lancée  par  eux  fit  une  énorme  brèche 
au  temple  d’Athéna.  Le  chef  Morosini, 
pour  enlever  les  statues  de  Phidias, 
en  brisa  le  fronton.  Un  Anglais,  au 
xixe  siècle,  lord  Elgin,  acheva  de 
mutiler  le  Parthénon. 

Cependant,  telle  qu’elle  est,  l’Acro 
pôle  est  encore  d’un  charme  incom- 
parable. 

Ce  grand  rocher  aux  teintes  rouges, 
de  huit  cents  pieds  de  long  sur  quatre 
cents  de  large,  domine  la  plaine  qui 
s’étend  entre  le  Parnès,  le  Pentélique 
et  l’Hymette.  Sa  forme  est  celle  d’un 
ovale  dont  l’ellipse  est  tournée  du  côté 
de  l’Hymette.  Chateaubriand  le  com- 
pare à un  piédestal  taillé  exprès  pour 
porter  les  magnifiques  édifices  qui  le 
couronnaient. 

Du  côté  méridional  s’élève  un  rem- 
part ; ce  sont  les  murs  de  Cimon,  qui 
protégeaient  la  ville,  et,  sur  la  pente, 
s’étalent  les  ruines  du  temple  de  Dio- 
nysos et  de  TOdéon.  Du  côté  du  Nord, 
ce  qu’on  appelle  les  Longues  Roches, 
ce  sont  les  murs  de  Thémistocle, 
qu’on  fit  en  hâte,  dit  Thucydide,  par 
crainte  de  Sparte.  « L’ouvrage  porte 
encore,  écrit  l’historien,  des  traces  de 
la  précipitation  avec  laquelle  il  fut 
exécuté.  Les  fondements  sont  en 
pierres  de  toute  espèce,  non  appareil- 
lées, telles  que  chacun  les  apportait  ; 
on  y fit  entrer  jusqu’à  des  stèles  funé- 
raires et  des  marbres  sculptés.  » Ces 
murailles,  plus  heureuses  que  tant 
de  merveilles'  aujourd’hui  disparues, 
gardent  encore  l’aspect  que  décrit 
Thucydide. 


Un  chemin  s’ouvre,  en  pente  douce, 
au  flanc  méridional  de  l’Acropole,  et 
l’on  arrive  à la  porte  découverte  en 
1 853  par  Beulé  ; elle  est  entourée  de 
deux  tours  massives.  Cet  ouvrage  est 
romain.  Il  fut  même  pour  Beulé  l’occa- 
sion d’une  erreur  qu’il  est  intéressant 
de  rapporter.  Ce  savant  homme,  abusé 
par  l’admiration  qu’il  avait  pour  l’ar- 
chitecture de  Rome,  supposa  que  de- 
vant cette  porte,  depuis  le  pied  de  la 
colline,  s’élevait  un  escalier  monumen- 
tal. L’imagination  de  Beulé  était 
grande.  Il  voyait,  aux  processions  des 
Panathénées,  le  cortège  des  Athéniens 
monter  en  trois  groupes,  sur  les  soi- 
xante-quatorze marches  d’un  escalier 
qui,  malheureusement  pour  son  hypo- 
thèse, ne  fut  construit  que  sous  l’Em- 
pire. Au  temps  de  Périclès,  on  accé- 
dait plus  simplement  à l’Acropole  par 
un  étroit  sentier  qui  datait  des  temps 
pélasgiques.  Il  n’avait  qu’un  mètre  de 
large  et  serpentait,  non  sans  pitto- 
resque, au  flanc  du  rocher.  On  le  voit 
encore. 

A mi-côte,  sous  le  ciel  clair,  dans  la 
lumière  du  soleil  de  la  Grèce,  qui  donne 
au  marbre  de  Paros,  suivant  l'exquise 
image  de  Chateaubriand,  une  teinte 
semblable  à celle  des  épis  mûrs  ou  des 
feuilles  d’automne,  apparaissent,  pre- 
mière splendeur  de  l’Acropole,  les 
Propylées  de  Mnésiclès. 

C’était  l’entrée  décorative  de  la  cita- 
delle, un  péristyle  dont  les  colonnes 
reposaient  immédiatement  sur  les 
degrés  du  portique  en  constituait  la 
façade.  Ces  colonnes  étaient  sans  base, 
cannelées  et  d’ordre  dorique.  Dans 
l’annexe  de  gauche  était  une  pinaco- 
thèque, où  l’on  conservait  sur  les 
chevalets  les  peintures  de  Polygnote 
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ou  de  Parrhasios.  A droite,  une  plate- 
forme supportait  le  temple  de  la  Vic- 
toire Aptère,  minuscule  chef-d’œuvre 
de  mesure  et  de  proportion. 

Ce  qui  fait  la  beauté  d’un  temple 
grec,  c’est  la  justesse,  l’harmonie  et  la 
simplicité  des  lignes.  Chateaubriand 
était  ravi  de  n’y  point  voir  ordre  sur 
ordre,  colonne  sur  colonne,  dôme  sur 
dôme,  et  de  constater  que  le  plus  beau 
des  temples  n’était  qu’un  parallélo- 
gramme allongé,  orné  d’un  péristyle, 
d’un  pronaos  ou  portique,  et  élevé  sur 
trois  marches  ou  degrés.  Ces  œuvres 
de  l’architecture  grecque  sont  une  mer- 
veille accomplie  d’adaptation  à l’objet. 
Les  artistes  tiraient  simplement  parti 
des  nécessités  de  la  construction.  Leurs 
règles  étaient  peu  nombreuses,  et  le 
savant  anglais  Penrose  les  a ramenées 
aux  deux  principes  suivants  : celui  des 
inclinaisons  verticales,  et  celui  des 
courbes  horizontales.  Il  est  en  effet 
constant  que  les  colonnes  d’un  temple 
grec  sont  toutes  légèrement  inclinées 
vers  le  centre  et  que  les  lignes  des  en- 
tablements, comme  celles  des  soubas- 
sements, sont  convexes.  Cette  légère 
incurvation  corrige  en  perfection  la 
sécheresse  de  la  ligne  droite  et  donne 
à l’ordonnance  géométrique  de  l’œuvre, 
une  souplesse  exquise,  quelque  chose 
qui,  sans  s’écarter  des  proportions, 
rappelle  la  vie.  Un  petit  temple  grec 
est  un  chef-d’œuvre  de  mesure.  C’est 
la  raison  animée,  la  « vérité  bâtie  en 
marbre  blanc  ». 

Les  Romains,  dans  leur  goût  du 
colossal,  en  appliquant  les  principes  de 
l’art  grec  à toutes  les  grandeurs  pos- 
sibles, en  ont  méconnu  la  loi  suprême, 
qui  est  l 'eurythmie.  La  Renaissance, 
elle  aussi,  a grandi  arbitrairement  les 


ordres  grecs.  Elle  a multiplié  les  or- 
nements postiches,  et,  dans  sa  préfé- 
rence pour  le  dernier  venu  des  ordres 
grecs,  pour  le  corinthien,  trop  orné  et 
somptueux,  elle  a marqué  qu’elle  était 
loin  d’avoir  apprécié  l’élégante  nudité 
du  canon  grec.  Notre  style  Louis  XIV 
n’échappe  point  à cette  critique.  Qu’est- 
ce  qui  fait  pour  nous  le  charme  du 
style  Louis  XVI,  si  ce  n’est  un  retour 
relatif  à la  simplicité,  qui  reste  dans 
l’art,  il  faut  bien  le  reconnaître,  le  signe 
de  la  perfection. 

Le  petit  temple  de  la  Victoire  Aptère, 
quoique  minuscule,  est  charmant.  Il 
est  construit  au  bord  même  de  la  plate- 
forme. C’est  là  que  Chateaubriand 
venait  admirer  l’horizon  d’Athènes  : 
« J’ai  vu,  dit-il,  du  haut  de  l’Acropolis, 
le  soleil  se  lever  entre  les  deux  cimes 
du  mont  Hymette.  Athènes,  l’Acropolis 
et  les  débris  du  Parthénon  se  colo- 
raient de  la  plus  belle  teinte  de  la  fleur 
du  pêcher;  les  sculptures  de  Phidias, 
frappées  horizontalement  d’un  rayon 
d’or,  s’animaient  et  semblaient  se 
mouvoir  sur  le  marbre,  par  la  mobilité 
des  ombres  du  relief;  au  loin  la  mer  et 
le  Pirée  étaient  tout  blancs  de  lumière, 
et  la  citadelle  de  Corinthe,  renvoyant 
l’éclat  du  jour  nouveau,  brillait  sur 
l’horizon  du  couchant,  comme  un 
rocher  de  pourpre  et  de  feu.  » 

Il  y a par  le  monde  de  plus  grands 
horizons  peut-être  que  celui-là  ; mais 
il  n’y  en  a pas  de  plus  cher  à l’huma- 
nité. Seul,  le  miracle  juif,  qui  nous  a 
donné  le  christianisme,  est  à comparer 
au  miracle  grec,  qui  a créé  la  science 
et  l’art,  et  qui  a fait  l’individu  capable 
de  comprendre  la  vérité  et  d’aimer  la 
beauté.  Athènes  est  la  grande  école  de 
l’esprit.  Aussi  ne  peut-on  pas  contem- 
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pler  avec  indifférence  le  cadre  matériel 
où  s’épanouit  cette  cité  merveilleuse. 
En  ce  lieu  unique,  les  montagnes  et  la 
mer,  la  lumière  qui,  dans  ce  clair  pays, 
semble  le  ciel  même  épars  sur  tous  les 
objets,  le  ciel  descendu  pour  baiser  la 
terre,  ont  collaboré  avec  le  génie  de 
Périclès  et  de  Phidias,  pour  produire 
la  civilisation  d’Athènes. 

Il  n’est  pas  une  des  lignes  de  cet 
horizon  qui  ne  soit  une  des  directions 
de  son  histoire.  Voici,  à gauche,  la  côte 
attique  jusqu’au  cap  Sounion  : c'est  la 
route  de  l’Ionie  à travers  les  Cyclades. 
En  face,  Egine  s’élève  de  la  mer 
comme  un  piédestal  pour  soutenir  un 
temple,  et  par-delà  se  profilent  dans 
l’azur  les  monts  de  l’Argolide.  A droite, 
c’est  le  rocher  de  l’Acrocorinthe,  puis 
Eleusis  à mi-chemin,  tandis  qu’au 
pied  d’Athènes  apparaissent  Salamine, 
le  Pirée  et  Phalère,  l’île  glorieuse  et 
les  deux  ports.  D’Athènes  au  rivage, 
c’est  le  ruisseau  du  Céphise,  et,  non 
loin,  c’est  la  blanche  Colone  et  son 
bois  d’oliviers,  le  bois  sacré  des  Eumé- 
nides, où  le  vieil  Œdipe  vint  chercher 
le  repos. 

Tel  est  cet  horizon  rempli  d’histoire, 
orné  de  légendes.  Egée,  de  ce  rocher, 
ne  voyant  pas,  sur  le  vaisseau  qui 
revenait  de  Crète,  flotter,  présage 
heureux,  la  voile  blanche,  se  précipita 
dans  la  mer.  Sur  ces  bords,  les  Athé- 
niens attendaient  chaque  année  le 
retour  de  la  galère  sacrée  de  Délos  ; 
ici  les  chœurs  d’Eschyle  avaient  re- 
tenti, célébrant  la  défaite  des  barbares 
à Salamine  : « O Zeus  roi,  tu  veux 
donc  détruire  l’armée  des  Perses  ! » 
Ici  avait  appareillé  pour  la  Sicile  la 
plus  grande  flotte  du  monde  ancien, 
et  le  récit  de  ce  départ  est  une  des 


plus  plus  fortes  pages  de  Thucydide. 
« L’embarquement  terminé,  dit-il,  la 
trompette  sonna  le  silence,  et  des 
libations  aux  dieux  commencèrent.  » 
Il  n’est  pas  un  des  grands  sentiments 
humains  qui  n’ait  trouvé  sur  cette 
terre  féconde  des  cœurs  pour  le  com- 
prendre et  une  voix  pour  l’exprimer. 
La  ville  de  Périclès,  de  Phidias  et  de 
Sophocle,  est  restée  digne  de  l’éloge 
qu’en  fait  le  chœur  d'Œdipe  à Colone  : 
« Étranger,  la  terre  blanche  que  tu 
foules  est  Colone,  riche  en  chevaux, 
le  plus  beau  séjour  de  la  terre.  » 
Colone  n’est  que  le  plus  aimable  fau- 
bourg d’Athènes.  Il  s’étend  à l’ombre 
du  Parthénon. 

Le  Parthénon  est  le  temple  même 
de  la  vierge  protectrice  d’Athènes.  Il 
fut  construit  selon  les  lois  sévères  et 
simples  du  canon  dorique.  Il  compre- 
nait deux  enceintes  : l’une  enfermait 
le  naos,  ou  temple  proprement  dit  ; 
l'autre,  plus  petite,  appelée  opistho- 
dôtne,  était  soutenue  par  quatre  co- 
lonnes ioniques  : on  y conservait  le 
trésor  public.  Dans  le  temple,  Phidias 
avait  dressé  la  statue  d’Athéna,  d’ivoire 
et  d’or,  haute  de  douze  mètres.  L’entrée 
de  ces  enceintes  était  ornée  d’un  por- 
tique de  six  colonnes.  Quant  au  péri- 
style qui  entourait  la  cella,  il  présen- 
tait huit  colonnes  sur  les  façades  et 
dix-sept  sur  les  côtés.  Vitruve  avait 
remarqué  que  la  hauteur  de  la  colonne 
était  le  tiers  de  la  longueur  du  temple. 
Il  en  déduisit  une  théorie  plus  ou 
moins  conforme  à l’art  grec,  qu’on 
appliqua  souvent  à Rome  après  lui. 
Il  nous  suffit  de  constater  qu’une 
géométrie  précise  est  l’àme  d’un 
temple  athénien.  Deux  marches  encore 
élevaient  la  cella  au-dessus  de  la  base 


L’AGROPOLE  D’ATHÈNES  ET  PÉRICLÈS 


3i9 


des  portiques.  Ainsi,  quelques  lignes 
harmonieuses  constituent  le  plan  du 
plus  parfait  des  édifices.  Ces  lignes, 
toutefois,  ne  sont  pas,  comme  il  arri- 
vera dans  les  monuments  de  l’époque 
ogivale,  perpendiculaires  au  sol,  ni 
parallèles  entre  elles,  mais  très  légère- 
ment inclinées  les  unes  vers  les  autres, 
de  manière  que  le  temple  semble 
reposer  sur  de  très  larges  assises.  Les 
colonnes  sont  toutes  renflées  au  milieu, 
elles  posent  sur  le  stylobate,  sans 
autre  ornement  que  les  cannelures  à 
arêtes  vives  du  fût.  Quant  au  chapi- 
teau, suivant  l’austérité  du  style  do- 
rique, il  n’est  que  l’évasement  de  la 
colonne,  strictement  appliqué  à son 
objet,  qui  est  de  soutenir  l’architrave. 

Le  fronton  du  Parthénon  est  une 
des  parties  qui  a le  plus  souflert  des 
outrages  du  temps  et  des  hommes. 

Le  fronton  de  l’est  n’existe  plus.  Il 
a été  détruit  par  les  bombes  des  Véni- 
tiens. Mais  quelques  années  aupara- 
vant, un  artiste  attaché  à la  personne 
de  M.  Ollier  de  Nointel,  ambassadeur 
français  à Constantinople,  Carrey, 
élève  de  Lebrun,  en  avait  dessiné,  en 
1674,  les  bas-reliefs.  Nous  pouvons, 
grâce  à ces  précieux  dessins,  admirer 
l’ordonnance  parfaite  de  ces  composi- 
tions. Elles  représentaient  la  naissance 
d’Athéna,  Poséidon  et  Athéna  se  dis- 
putant l’Attique.  Sur  le  fronton  orien- 
tal, on  voyait  les  chevaux  du  Soleil, 
sortantdesondes,sous  la  main  du  Titan 
Hypérion,  et  les  chevaux  de  la  Nuit 
s’élevant  au-dessus  des  flots.  Plusieurs 
fragments  de  ces  bas-reliefs  sont  au 
Musée  Britannique.  Demeter  et  Cora, 
assise  près  d’Héraclès,  une  Isis  annon- 
çant la  naissance  d’Athéna,  sont  les 
seules  figures  que  ce  fronton  ait  con- 


servées. C’était  l’orgueil  de  l’Acropole 
que  ce  fronton,  portant  dans  l’azur  les 
créations  les  plus  pures  du  génie  athé- 
nien. Sa  forme  même  (triangulaire) 
était  si  belle  qu’on  la  comparait  au 
pur  dessin  du  mont  Pentélique,  dont 
il  semblait  reproduire  la  cime.  D’autres 
y voyaient  l’admirable  envergure  d’un 
aigle  éployé.  La  poésie  ne  se  lasse 
pas  d’embellir  ce  qui  l’inspire  des 
comparaisons  les  plus  heureuses.  Le 
géomètre  qui  sait  que  la  règle  des 
règles  pour  l’architecture  grecque  était 
l’adaptation  stricte  à l’objet,  n’y  verra 
qu’une  conséquence  logique  de  la 
double  inclinaison  du  toit.  Géométrie 
et  poésie  sont  dans  le  vrai.  11  n’y  a pas 
dualité  dans  l’art  grec.  Les  oppositions 
s’y  fondent  en  une  parfaite  harmonie. 
La  beauté  plane  au-dessus  des  contra- 
dictions, comme  elle  résiste  aux  injures 
du  temps.  Qu’importe  aux  cavaliers 
qui  s’envolent  de  la  frise  de  la  cella, 
qu’importe  aux  divinités  qui  président 
aux  cérémonies  des  Panathénées  et  que 
Phidias  y sculpta,  que  leur  importent 
les  blessures  que  les  barbares  leur 
infligèrent.  Il  semble  que  la  fragilité 
du  marbre  dont  ils  sont  faits,  et  dont 
ils  ont  subi  la  destinée,  n’ait  pas 
atteint  leur  joie  sereine.  Ces  vieillards 
en  partie  détruits,  ces  guerriers  muti- 
lés, ces  torses  adorables  de  jeunes 
filles,  n’en  continuent  pas  moins  à 
mener  dans  l’azur  leur  fête  éternelle. 

La  contemplation  de  l’Acropole, 
couronnée  de  chefs-d’œuvre,  est  telle 
que  ses  ruines  même  sont  une  leçon 
d’optimisme.  Tout  passe  et  rien  ne 
demeure,  disait  l’expérience  des  sages 
de  l’Ionie,  et  l’Orient  allait  saisir  à sa 
naissance  le  génie  de  la  jeune  Europe, 
quand  un  peuple  s’est  rencontré,  aussi 
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prompt  à penser  que  passionné  d’agir, 
qui  osa  jeter  aux  temps  le  défi  de  l’In- 
telligence. Tout  passe  et  la  mort  est  au 
bout  de  tout  : Périclès  a été  vaincu,  et 
sa  ville  aussitôt  après  lui  a été  détruite, 
ou  du  moins  cette  hégémonie  qu’il 
avait  voulu  lui  donner  a échappé 
bientôt  des  mains  d’Athéna,  et  la 
déesse  aux  yeux  bleus  a dû  s’incliner 
devant  la  brutalité  de  Sparte,  et  plus 
tard  se  soumettre  à la  force  de  Rome, 
pour  finir  outragée  par  vingt  siècles  de 
barbarie.  « Les  Scythes  ont  conquis  le 
monde,»  s’écrie  Renan,  dans  sa  Prière 
sur  l’Acropole.  « Te  rappelles-tu , 
déesse,  ajoute-t-il,  te  rappelles-tu  ce 
jour,  sous  l’archontat  de  Dionysodore, 
où  un  laid  petit  juif,  parlant  le  grec 
des  Syriens,  vint  ici,  parcourut  tes 
parvis  sans  te  comprendre,  lut  tes  in- 
scriptions tout  de  travers  et  crut 
trouver  dans  ton  enceinte  un  autel  à 
un  dieu  qui  serait  le  Dieu  inconnu.  Eh 
bien  ! ce  petit  juif  l’a  emporté  ; pendant 
mille  ans,  on  t’a  traitée  d’idole,  ô Vé- 
rité ; pendant  mille  ans,  le  monde  a été 
un  désert  où  ne  germait  aucune  fleur. 
Durant  ce  temps,  tu  te  taisais,  ô Sal- 
pinx,  clairon  de  la  pensée,  Déesse  de 
l’ordre,  image  de  la  stabilité  céleste, 
on  était  coupable  pour  t’aimer,  et  au- 
jourd’hui qu’à  force  de  consciencieux 
travail  nous  avons  réussi  à nous  rap- 
procher de  toi,  on  nous  accuse  d’avoir 
commis  un  crime  contre  l’esprit  hu- 
main en  rompant  des  chaînes  dont  se 
passait  Platon  ». 


Le  génie  athénien  n’est  pas  mort  des 
contradictions  que  le  temps  lui  a in- 
fligées. Périclès,  il  est  vrai,  n’a  pas 
réussià imposerà la  Grèce  l’hégémonie 
d’Athènes  ; le  monde  était  réservé  à 
d’autres  puissances.  Est-ce  une  raison 
pour  dire  que  son  rêve  n’a  pas  abouti  ? 
Il  n’a  pas  réussi  à maintenir  longtemps 
le  peuple  turbulent  de  l’Attique  sous 
les  lois  d’une  démocratie  intelligente. 
Mais  ses  principes  ne  sont-ils  pas  ceux- 
mêmes  que  les  sages  aujourd’hui  vou- 
draient appliquer  au  gouvernement  des 
peuples  modernes?  Si  l’on  veut  orga- 
niser la  liberté  dans  un  État  démocra- 
tique, c’est  à la  lecture  de  Thucydide 
qu’il  faut  recourir:  personne  n’a  mieux 
exposé  que  l’historien  grec  les  prin- 
cipes du  gouvernement  de  la  chose 
commune  par  la  raison  commune. 
Cette  raison  que  les  démocraties  de 
tous  les  temps  doivent  demander  si 
elles  veulent  vivre,  aux  individus 
d’élite,  s’exprima  pendant  trente  ans 
sur  l’Agora  d’Athènes  par  la  bouche  de 
Périclès,  et  comme  Périclès  voulait 
laisser  à ses  concitoyens  un  témoignage 
durable  de  son  idéal  politique,  il  de- 
manda à Phidias  de  le  fixer  en  marbre 
sur  l’Acropole.  Il  rayonne  de  l’Acro- 
pole une  sorte  de  beauté  morale,  un 
enseignement  véritable,  et  cela,  comme 
le  dit  Thucydide,  est  un  profit  éternel 
pour  l’esprit  humain,  une  acquisition 
pour  toujours  : xt^ux  elç  àel. 

Henri  Girard. 


Le  Gérant  : Émile  Bonnet. 


TARIS.  — IMPRIMERIE  GEORGES  PETIT,  12,  RUE  GO  DOT*  DE-MAU  R 01. 


ON  VOLE,  ON  PILLE... 


L’année  1907  est  vraiment  mauvaise  aux  œuvres  d’art.  On  a,  pen- 
dant l'hiver,  un  peu  volé  au  musée  du  Louvre  : une  Isis,  depuis  introu- 
vable; une  statuette  de  plomb,  dont  oneques  jamais  plus  il  ne  fut  parlé; 
une  inscription  que  le  reporter  d'un  grand  journal  subrepticement 
déroba,  puis  sardoniquement  rapporta  à l'Administration,  laquelle 
apprit  du  même  coup  le  vol  et  la  restitution. 

Au  printemps  et  pendant  l’été,  dans  ce  même  Louvre,  il  y eut  un 
véritable  concours  de  vandalisme  : quelques  personnalités,  maniaques 
ou  autres,  perforèrent  quelques  tableaux  comme  le  Déluge  de  Poussin, 
la  Chapelle  Sixtine  d'Ingres;  puis  on  s'aperçut  que  des  trous  de  punaises 
défiguraient  un  Daubigny  et  un  Manet,  etc.,  qu'un  coup  de  canne  avait 
éraflé  méchamment  une  fresque  de  Botticelli  ; enfin,  on  constata  que 
diverses  bouches  de  chaleur,  fort  ingénieusement  baillant  sous  les 
cimaises,  avaient  fait  couler  un  Léonard  de  Vinci,  la  Vierge , Sainte 
Anne  et  Jésus,  un  Van  Loo,  Portrait  de  Van  Loo  par  lui-même , deux 
Poussin  et  diverses  toiles  d'autres  seigneurs  de  moindre  importance... 

Cet  automne,  on  vole  dans  les  musées  et  les  églises,  non  pas  de  ces 
petits  vols  d'occasion  dus  à la  passion  exacerbée  d'un  amateur  chez  qui 
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le  goût  de  la  collection  a éveillé  les  instincts  impérieux  du  kleptomane, 
mais  de  beaux  et  bons  cambriolages  par  principes. 

L’affaire  Thomas  and  C°  a pu  surprendre,  indigner,  remplir  de 
fureur  les  âmes  innocentes;  elle  n'a  nullement  surpris  les  gens  un  peu 
au  courant.  L’organisation  d’une  pareille  entreprise  raisonnée  était, 
hélas!  une  chose  logique,  fatale,  inéluctable... 

La  fonction  crée  l’organe,  dit  le  précepte  scientifique. 

Or,  la  passion  de  la  collection  a pris  les  proportions  d’une  véritable 
frénésie,  ou  mieux  phrénésie,  suivant  la  vieille  orthographe  du  temps  où 
ce  mot,  non  encore  démonétisé  par  un  usage  banal,  avait  gardé  la 
plénitude  absolue  de  son  sens.  Devant  les  demandes  sans  cesse  crois- 
santes d'un  public  qui,  s'il  ne  se  connaît  pas  mieux  que  par  le  passé  aux 
choses  de  l'art,  du  moins  affecte  par  snobisme  de  s'y  connaître,  et 
baragouine  un  jargon  supposé  artistique,  — on  a vidé  tous  les  dépôts 
d'objets  authentiques;  toutes  les  collections  de  famille, toutes  les  reliques, 
ont  peu  à peu  disparu  dans  la  tourmente  d'enchères  grandissantes  avec 
une  telle  audace  que  les  véritables  collectionneurs,  les  vrais  passionnés 
d'art,  ont  dû  renoncer  à leur  passion  ou  suivre  le  mouvement  à coups 
de  billets  de  banque. 

Le  moment  est  venu  où  littéralement  l'œuvre  d'art  a fait  prime  sur 
le  marché,  où  la  chasse  à l'objet  authentique  est  devenue  ardente, 
effrénée.  Il  était  tout  naturel  que  certains,  — voyant  qn’on  faisait  dans 
le  commerce  des  antiquités  des  affaires  intéressantes  d'une  part,  que, 
d'autre  part,  la  fabrication  des  faux  exigeait  des  connaissances  trop 
grandes  et  exposait  à trop  de  risques,  — songeassent  tout  simplement 
à voler.  C'est  môme  si  simple  qu'il  est  stupéfiant  que  l’on  n'y  ait  pas 
pensé  plus  tôt. 

Quelle  mine  inépuisable  que  ces  églises,  où  de  purs  chefs-d’œuvre 
de  statuaire  et  d’orfèvrerie  sont  à la  merci  du  moindre  audacieux! 
puisque  les  trois  quarts  du  temps  l'église  est  peu  surveillée  et  l'objet 
précieux  confié  à la  protection  illusoire  d'un  mince  placard  fermé  d'une 
serrure  de  pacotille.  Et  la  châsse  d'Ambezac,  et  le  buste  de  Saint  Bau- 
dime,  et  tant  d'autres  œuvres,  ont  servi  à alimenter  le  commerce  clan- 
destin du  tonnelier  Thomas. 

C’était  inévitable. 

Et  nous  ne  parlons  que  pour  mémoire  des  ventes  consenties,  en  pré- 
sence de  la  situation  nouvelle  à eux  créée,  par  les  desservants  des  églises. 
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Le  fait  existe  : la  France,  par  vente  ou  vol,  est  dépouillée  des  choses 
les  plus  belles  que  contenaient  ses  églises. 

On  demande  un  remède. 

Il  y en  a plusieurs  et,  en  présence  de  l'intensité  du  mal,  il  y aurait 
peut-être  utilité  à les  employer  tous  ensemble. 

Le  premier,  plus  préventif,  consisterait  à faire  l'éducation  artistique 
des  masses,  de  telle  sorte  que  prêtres,  fonctionnaires,  conseils  muni- 
cipaux et  public,  connûssent  tous  la  valeur  historique  nationale  (et  non 
pas  seulement  la  valeur  monétaire  qui  pourrait  simplement  donner  des 
tentations  de  vendre)  des  œuvres  mobilières  et  immobilières  de  la  loca- 
lité où  ils  habitent.  Moyen  peut-être  un  peu  sentimental  au  regard  de 
beaucoup,  et  puis  surtout  exigeant  un  certain  laps  de  temps  pour  que 
puisse  fonctionner  cette  surveillance  jalouse  de  tous  pour  tous. 

Le  deuxième,  ce  serait  de  continuer  ou  de  recommencer,  sous  une 
forme  maniable,  abrégée  et  claire,  Y Inventaire  des  richesses  d’art  de  la 
France , et  de  lui  adjoindre  un  article  du  Code  punissant  sévèrement, 
comme  atteinte  à la  propriété  nationale  et  dégradation  de  monument 
public,  tout  changement,  substitution,  vol,  vente  ou  bris  d'un  objet 
catalogué.  Chaque  préfet,  chaque  sous-préfet,  chaque  maire,  aurait  en 
main,  par  ordre,  le  fragment  de  catalogue  relatif  à son  département,  à 
son  arrondissement,  à sa  commune,  et  serait  tenu  par  la  surveillance 
des  Monuments  historiques  à veiller  soigneusement  à peine  de  respon- 
sabilité personnelle  : ce  serait  draconien,  mais  efficace. 

Le  troisième,  — radical,  mais  combien  contestable  à tant  de  points 
de  vue!  — ce  serait  d'ôter  des  lieux  publics  tous  les  objets  artistique- 
ment précieux  et  de  les  mettre  en  sûreté  dans  des  musées  régionaux. 
Contre  ce  moyen,  quel  toile  s'élèverait!  et  si  justement!  puisqu’une 
œuvre  d'art  n'est  vraiment  goûtée  que  dans  le  cadre  pour  lequel  elle  a 
été  faite,  conçue  et  exécutée  (il  est  vrai  qu'à  cela  on  peut  répondre,  on 
a répondu  que  les  objets  d'orfèvrerie  des  églises  ne  sont  assez  souvent 
que  les  dépouilles,  réparties  entre  elles,  des  grands  monastères  disparus 
et  que,  par  conséquent,  il  n'y  aurait  pas  si  grand  mal  à reconstituer  dans 
un  musée,  régional  bien  entendu,  l'ancienne  unité  du  monastère).  Puis 
la  garde  des  musées  est-elle  si  sûre  ? Le  musée  du  Louvre,  le  musée  de 
Guéret,  sont  la  preuve  du  contraire.  Quoi  qu'il  en  soit,  un  musée  est 
toujours  mieux  surveillé  qu'un  placard  d'église. 

Enfin,  il  y a des  gens  qui,  purement  et  simplement,  réclament  une 
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loi  interdisant  la  sortie  des  objets  d'art  du  territoire  Irançaiis.  Il  suffit  de 
savoir  tout  le  mal  que  la  vexatoire  loi  Pacca  cause  en  Italie,  pour  se 
convaincre  de  son  absolue  inefficacité  : la  loi  Pacca  a amené  bien  des 
procès,  fomenté  bien  des  affaires  retentissantes;  elle  n’a  jamais  empêché 
un  seul  objet  de  sortir  d'Italie,  lorsque  le  propriétaire  du  dit  objet  était 
fermement  décidé  à aller  le  vendre  a l'étranger.  Quant  à empêcher  les 
vols,  il  suffit  de  rappeler  que  la  très  fameuse  chape  d'Ascoli,  vendue 
à M.  Pierpont  Morgan  et  restituée  par  le  grand  collectionneur  à ses 
légitimes  propriétaires  lors  de  la  découverte  de  l'histoire,  avait  été 
volée  — legge  Pacca  régnante  — dans  la  cathédrale  de  cette  ville. 

Ce  qu’il  y a de  certain,  c'est  qu'il  faut  faire  quelque  chose,  et  quelque 
chose  de  sérieux,  si  nous  ne  voulons  voir  successivement  tous  nos  émaux 
prendre  clandestinement  passage  à bord  des  paquebots  à destination  du 
Nouveau-Monde. 

Nous  sommes  persuadés  que,  bien  avant  que  l’affaire  Thomas  ait 
sa  conclusion  judiciaire,  le  gouvernement  aura  pris  des  mesures  pour 
arrêter  ces  exodes  : nous  demandons  seulement  que  ces  mesures  soient 
aussi  vigoureusement  énergiques  que  celles  demandées  précédemment 
contre  les  vandales  destructeurs  d’œuvres  d’art.  C'est  peut-être  sévère, 
mais  à grand  mal  il  faut  grand  remède. 

LE  MUSÉE. 


LA  GRAVURE  MONÉTAIRE  EN  SICILE' 


Cet  art  est  étroitement  lié  à celui  du 
lithoglyphc,  mais  nous  ne  savons  presque 
rien  des  origines  et  de  l’évolution  primitive 
de  la  glyptique  en  Italie  et  en  Sicile.  Aussi, 
lorsqu’on  trouve  dans  ces  pays  des  intailles 
d’une  exécution  soignée,  on  les  attribue  à 
l'importation  étrangère,  et  lorsque  leur  tra- 
vail trahit  manifestement  l'imitation,  on  a 
recours  à une  dénomination  convention- 
nelle : style  ionien,  style  dorien,  ou  toute 
autre,  que  des  comparaisons  plus  ou  moins 
hypothétiques  peuvent  suggérer.  Mais  si  les 
gemmes,  le  plus  souvent  anonymes,  se  prêtent  facilement  à l’hypothèse 
des  importations  étrangères,  les  monnaies  nous  forcent  à regarder  de 
plus  près  l’industrie  locale,  c’est  pourquoi  la  gravure  monétaire  est  d'un 
grand  secours  pour  tenter  d'établir  une  classification  plus  précise.  L'art 
italiote,  et,  pour  un  temps,  l’art  siciliote,  ont  subi  des  influences  diverses, 
et  probablement  à cause  même  de  ces  contacts  changeants,  à une  époque 
où  le  génie  grec  montrait  une  prodigieuse  activité,  les  artistes  de  la 
Grande-Grèce  sont  restés  longtemps  sous  le  joug  d'influences  étran- 
gères. Mais  s’il  est  à peu  près  certain  que  les  artistes  de  la  Grande-Grèce 
n'ont  pas  été  doués  d’un  puissant  génie  créateur,  on  peut  néanmoins 
aujourd’hui  commencer  à faire  la  preuve  que,  dès  le  vie  siècle,  dans 
leur  art,  inspiré  d'ailleurs,  ils  ont  peu  à peu  introduit  un  caractère  qui 


MONNAIE  DE  TARE N TE. 
Dessin  original  de  Paul  Mathey. 


i.  Les  monnaies  les  plus  anciennes  sont  celles  frappées  avec  des  types  d’alliance  par 
Crotone,  Sybaris  et  Pandosia.  On  est  tenté  de  rapprocher  les  admirables  dessins  d’animaux 
qui  se  trouvent,  à partir  de  520,  sur  les  monnaies  de  Sybaris,  Siris,  Molpa  et  Ami...,  de  l’ima- 
gerie des  vases  rhodiens  de  la  fin  du  vic  siècle,  et  on  sait  le  rôle  que  les  Rhodiens  ont  eu  dans 
la  colonisation  primitive  de  la  Sicile.  La  monnaie  de  Siris,  que  Head  classe  à l’an  5oo,  à cause 
des  vagues  notices  que  nous  avons  sur  la  destruction  de  cette  ville,  me  paraît  d’une  date 
beaucoup  plus  récente. 
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leur  était  propre  et  qui  doit  pouvoir  nous  permettre  de  discerner  faci- 
lement leurs  œuvres. 

Les  premiers  essais  de  la  Grande-Grèce  furent  presque  d’emblée  des 
chefs-d’œuvre,  ce  qui  montre  que,  vers  le  milieu  du  vie  siècle,  la  gly- 
ptique était  un  art  très  florissant  dans  les  villes  prospères  de  Siris, 
Sybaris,  Poseidonia,  Crotone,  Métaponte,  Tarente,  Caulonia,  Rhégion. 
Pour  déterminer  les  influences  artistiques  auxquelles  obéissaient  les 
artistes  italiotes,  et  surtout  la  force,  séparée  ou  connexe,  des  deux 
grands  courants  artistiques  que  l’on  désigne  sous  les  noms  de  dorien  et 
ionien , il  nous  faut  rechercher,  étape  par  étape,  les  relations  commer- 
ciales des  villes  de  la  Grande-Grèce.  Lenormant  [La  Grande-Grèce , t.  I, 
p.  262)  a très  bien  défini  la  source  de  la  richesse  extraordinaire  de 
Sybaris  : « La  clef  de  l’énigme , dit-il,  parait  être  dans  ce  que  nous  dit 
Athénée,  d'après  des  écrivains  plus  anciens,  de  l’alliance  commerciale 
étroite,  garantie  par  des  traités,  qui  liait  Sybaris,  d’un  côté  avec  Milet, 
la  plus  grande  ville  d'industrie  et  de  commerce  de  l’Ionie  et  même  de  tout  le 
monde  grec  du  vme  au  vie  siècle,  de  l’autre  avec  les  Étrusques.  » Dans  ces 
mêmes  faits,  il  faut  rechercher  la  source  de  la  principale  infiltration  de 
l'art  ionien.  Mais,  d'un  autre  côté,  Crotone,  devenue  vite  la  rivale  de 
Sybaris,  Tarente,  Poseidonia,  et,  tout  au  Sud,  Caulonia,  offraient  un 
vaste  champ  d’action  aux  commerçants  corinthiens,  qui  avaient  marché 
sur  les  brisées  des  Chalcidiens.  Nous  devons  donc  faire  une  large  part  à 
l'influence  de  l’art  corinthien,  et,  en  effet,  les  vases  corinthiens,  si 
fréquents  dans  les  nécropoles  italiotes,  fournissent  des  éléments  précieux 
de  comparaison.  L'art  de  la  Grande-Grèce  présente  donc,  au  vi°  siècle  et 
au  commencement  du  ve,  selon  les  régions,  des  aspects  différents  qui 
peuvent  se  classer  de  la  sorte  : à Sybaris,  Siris,  Molpa,  Amiternum, 
éléments  égéens  et  ioniens  transmis  par  les  Milésiens;  à Velia,  ionisme 
pur;  à Poseidonia  et  Tarente,  mélange  d’influences  doriennes  et 
ioniennes  ; à Caulonia,  une  influence  péloponésienne  très  marquée  ; dans 
toutes  ces  villes,  pourtant,  on  remarque  un  mouvement  d'évolution 
artistique  très  prononcé,  qui  nous  montre  que  les  artistes  de  la  Grande- 
Grèce,  dès  5oo  environ,  ne  copiaient  plus  servilement  les  modèles 
étrangers,  mais  avaient  su  donner  à leur  art  une  physionomie  qui  lui 
était  propre. 

Ces  monnaies  primitives  de  la  Grande-Grèce  ont  au  revers  une 
image  en  creux.  C’est  une  spécialité  du  monnayage  italiote.  Partout 
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ailleurs,  pour  la  fabrication  des  monnaies,  on  se  servit,  au  vie  siècle,  d'un 
coin  (l'avers),  gravé  en  creux  et  d’un  second  coin  (le  revers),  sur  lequel 
était  ménagé  un  carré  en  relief,  qui,  venant  s'incruster  dans  le  flan 
monétaire,  permettait  de  frapper  avec  précision  le  type  de  l'avers.  Ce 
caractère  spécial  de  fabrication  et  l’élégance  des  types  montrent  que 
nous  nous  trouvons  devant  un  art  qui  veut  affirmer  son  indépendance; 
ces  monnaies  semblent  du  moins  réfuter  l'hypothèse  dédaigneuse  de 
Perrot,  qu’à  cette  époque  « l'art  de  la  Grande-Grèce  et  de  la  Sicile,  placé 
dans  des  conditions  pareilles,  a dû  avoir  même  forme  ».  (Perrot,  Hist. 
de  l’Art , t.  VIII,  p.  480.) 

Lenormant  et  Head  ont  fait  remarquer  — et  M.  Babelon  insiste  à 
nouveau  sur  ce  point  — que  les  monnaies  italiotes  les  plus  anciennes,  à 
revers  incus,  frappées  presque  exclusivement  par  les  colonies  achéennes, 
furent  probablement  émises  sur  les  conseils  du  philosophe  Pythagore,  qui, 
fuyant  la  tyrannie  de  Polycrate  à Satnos,  vint  s’établir  à Crotone  et 
réforma  la  constitution,  la  religion  et  les  mœurs  de  plusieurs  villes  de  la 
Grande-Grèce,  donnant  au  commerce  de  ces  villes  un  essor  inconnu. 
Head  et  Babelon  voudraient  faire  commencer  vers  55o  ce  monnayage  ; 
j'hésite  pourtant  à le  faire  remonter  au  delà  de  53o,  et  je  crois  même 
que,  en  dehors  de  quelques  pièces  sybarites  et  crotoniates  d'un  dessin 
plutôt  lourd,  ces  monnaies  incuses  ne  sont  pas  antérieures  à l’an  5 10. 
La  figure  de  Poséidon  brandissant  le  trident,  des  statères  de  Poseidonia, 
sur  quelques  exemplaires  de  date  très  ancienne,  est  déjà  d une  admirable 
tenue  (Bab.,  pl.  LXVIII,  14),  et,  sur  d'autres,  elle  nous  montre  le  plus 
haut  degré  de  perfection  de  l'art  archaïque  d'une  des  principales  écoles 
de  la  Grande-Grèce,  née  sous  l'influence  dorienne,  mais  évoluant  déjà 
librement  et  puisant,  de-ci  de-là,  d'autres  principes.  Que  l'on  se  réfère 
au  superbe  exemplaire  de  la  collection  Pierpont  Morgan  (ancienne 
collection  Strozzi)  : figure  svelte  et  nerveuse,  fièrement  campée,  d'une 
ligne  admirable,  malgré  la  rigide  convention  du  détail,  et  on  aura 
sous  les  yeux  la  meilleure  image  d une  de  ces  statues  archaïques  au 
geste  menaçant,  que  nous  décrit  Pausanias,  comme  le  Zeus  de  1 Eginète 
Aristonoos.  La  même  chose  peut  se  dire  de  l'Apollon  Hyacinthien  de 
Tarente  (Dressel,  Beschr.  Berlin , III,  I,  pl.  XI,  164)  et  de  l’Apollon 
Catharsios  des  monnaies  de  Caulonia,  qui  sont,  pour  l'époque,  de 
véritables  chefs-d'œuvre  (pl.,  nos2,  3 et  4).  L'image  d'Apollon  à Caulonia 
nous  présente  un  exemple  curieux  de  sculpture  picturale  et  doit  être 
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copiée  de  quelque  statue  péloponésienne  célèbre  entourée  d 'ex-votos  1 ; 
elle  peut  être  comparée  à celle  des  tétradrachmes,  frappés  plus  tard 
(vers  466)  à Sélinonte  (Hcad,  Guide , pl.  17,  32).  Le  dieu  est  debout;  de 
la  main  droite  levée,  il  agite  un  rameau  ; sur  le  bras  gauche,  il  soutient 
une  petite  figure  (le  génie  de  la  lustration  ?),  nue  et  ailée,  courant  à droite 
et  agitant  également  des  rameaux  ; devant  ce  groupe  on  voit,  posée  sur  un 
piédestal,  une  statuette  votive  représentant  un  cerf  (pl.,  nos  2 et  4).  Sur 
quelques  monnaies  de  style  plus  avancé,  le  type  se  poursuit  au  revers  ; 
un  cerf  vient  s'abreuver  à la  vasque  remplie  d'eau  lustrale,  où  se  baigne 
un  oiseau  (pl.,  n°  23).  Nous  avons  là  un  type  analogue  à l’emblème 
chrétien  du  cerf  assoiffé. 

Un  fait  intéressant  à noter,  c'est  la  persistance  d'éléments  mycéniens 
dans  l'art  italiote  du  vie  siècle.  Les  types  de  Sybaris  et  de  Siris,  encadrés 
de  bordures  à spirales  et  à méandres  perlés,  en  sont  un  exemple.  En 
parlant  des  monnaies  de  la  Sicile,  nous  verrons  l'influence,  au  vi°  siècle, 
des  types  thraco-macédoniens  et  égéens.  C'est  le  commerce  chalcidien 
qui  est  surtout  redevable  de  cette  influence. 

Les  Chalcidiens  avaient  été  les  premiers,  parmi  les  Grecs,  à coloniser 
l'Italie.  On  doit  faire  remonter  au  vme  siècle  leurs  premiers  établisse- 
ments à Cumes  et  à Naxos.  Us  étaient  les  grands  « accapareurs  » de 
l'industrie  métallurgique  et  exploitaient  les  filons  de  cuivre  dans  la 
Chalcidique,  au  nord  de  la  Grèce,  dans  les  îles  égéennes,  en  Italie  et  en 
Sicile.  Malheureusement,  nous  connaissons  fort  mal  l'art  chalcidien, 
et  le  seul  élément  de  cet  art  que,  jusqu'ici,  on  ait  pu  étudier  avec  une 
certaine  méthode,  c'est  la  céramique.  Les  monnaies  sont  aussi  d'un 
grand  secours  dans  cette  étude,  qui  renferme  probablement  la  clé  de 
cette  énigme  qu'est  l'art  dorien. 

Autour  du  mouvement  industriel  de  l'airain,  nous  pouvons  grouper 
un  grand  mouvement  artistique  dont  les  centres  d’activité  sont  la  Chal- 
cidique, les  îles  égéennes,  l’Eubée,  le  Péloponèse  et  plusieurs  villes 
maritimes  de  la  Grande-Grèce  et  de  la  Sicile. 

Peu  après  5oo,  l'art  italiote  paraît  avoir  subi  une  période  de  recul. 
Ce  recul  vient  de  l'anarchie  qui  régnait  alors  dans  plusieurs  villes  et  de 
la  croissante  audace  des  populations  indigènes.  Tarente,  aux  prises  avec 

2.  J.  de  Foville  écrit  : « L’Apollon  de  Caulonia,  lourd,  trapu,  brutal,  est  étonnamment 
voisin  de  l’Apollon  de  Polymédès  d’Argos.  Nous  donnons  sur  notre  planche  X,  n°  4,  une 
monnaie  de  Caulonia  de  style  élancé  et  élégant. 
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les  Messapiens,  les  Peucétiens,  les  Iapygiens,  nous  fournit  un  exemple 
frappant  de  ce  soudain  trouble  artistique.  En  effet,  à côté  des  pièces 
incuses,  d'une  élégance  de  dessin  incomparable,  nous  voyons  des 
monnaies  aux  types  de  la  roue  ou  de  l’hippocampe,  de  forme  globu- 
laire, aux  dessins  sommaires  et  rudes.  Ces  mêmes  dessins  sommaires  se 
voient  sur  des  monnaies  de  Poseidonia,  de  Caulonia,  de  Crotone.  Nous 
voyons  paraître  aussi  des  imitations  très  curieuses  gravées  par  des 
artistes  mixobarbari.  (Voyez  Dressel,  Beschr.  K.  M .,  Berlin.) 

Mais,  peu  à peu,  l'art  reprend  ses  droits  dans  les  ateliers  moné- 
taires, et,  à partir  de  480,  nous  assistons  à une  éclosion  merveilleuse 
d'œuvres  d'une  grande  délicatesse  de  facture  et  d'un  fini  égal  à celui  des 

meilleures  gravures  sur  gemmes.  Une  des  mon- 
naies les  plus  remarquables  de  cette  époque  est 
sans  contredit  le  didrachme  métapontin  ago- 
nistique au  type  de  l'Acheloüs.  Le  Taras,  de 
style  éginétique  ; les  têtes  de  nymphe  protec- 
trice de  la  ville  (tû-//,  -6Xswî)  des  monnaies  de 
Terina;  celles  de  Velia,  au  caractère  ionien  bien 
marqué;  l'Apollon  s’accompagnant  de  la  lyre 
des  monnaies  métapontines  ; le  cerf  des  mon- 
naies cauloniates,  s’abreuvant  à une  vasque  où 
baigne  un  oiseau,  ou  lancé  à toute  vitesse  dans 
un  élan  suprême  de  frayeur  (fig.  ci-contre),  le  personnage  assis  ou  le 
cavalier  apobate  de  Tarente,  autant  de  purs  chefs-d'œuvre. 

Cette  renaissance,  après  une  rapide  et  brillante  évolution,  aboutit 
également,  vers  q5o-43o,  dans  plusieurs  villes,  à une  époque  de  lassitude, 
et,  dans  d'autres,  est  profondément  troublée  par  les  incursions  et  les 
invasions  des  peuplades  sabelliques.  Mais  voici  que  le  commerce 
athénien  aborde  plus  franchement  les  côtes  de  l'Italie  ; voici  qu'en  443, 
une  nouvelle  colonie  panhellène  vient  s’établir  près  du  site  de  l’ancienne 
Sybaris.  Cette  colonie  répandit  autour  d’elle  un  style  nouveau  ', 
transportant  plus  directement  en  Italie  l'influence  de  l'art  phidiasique. 
La  même  influence,  venue  par  d’autres  voies,  dominait  déjà  à Syracuse 
et  nous  verrons  s’établir  des  rapports  artistiques  entre  Thurium  et  cette 
ville,  par  l’entremise  d’un  des  meilleurs  graveurs  de  l’époque.  C’est 
une  grande  jouissance  que  de  parcourir  les  délicates  évolutions  des 
1.  Poole,  Num.  Citron.,  1 883 , p.  269. 
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artistes  de  Thurium,  qui,  avec  mille  variantes,  répètent,  sans  jamais  nous 
fatiguer,  les  memes  types  : une  tête  casquée  d'Athéna  et  un  taureau. 

Un  didrachme  primitif  porte  la  signature  de  l'artiste  AiBY*  (Cab.  de 
Naples,  2787).  C’est  un  graveur  de  grand  mérite,  mais,  fidèle  aux 
préceptes  de  l'art  archaïque,  il  nous  montre  qu'à  cette  époque  la 
glyptique  suivait  lentement  les  progrès  du  grand  art.  D’autres  didrachmes 
portent  la  signature  M0A0££0£  sur  le  piédestal  du  taureau.  Molossos 
était  un  lithoglyphe  et  un  argentier  de  très  grande  valeur,  et  il  a donné 
un  grand  essor  à son  art.  S'il  n'a  pas  été  le  premier  à créer  le  type  du 
taureau  cornupète  *,  il  en  a sûrement  fourni  une  version  incompara- 
blement supérieure  à celles  de  ses  prédécesseurs.  Il  partage  avec 
Phrygillos  le  mérite  d’avoir  porté  la  glyptique,  à Thurium,  à son  plus 
haut  degré  de  perfection.  Phrygillos  a signé  des  premières  lettres  de  son 
nom  (<J>PY),  une  monnaie  de  Thurium  d'un  dessin  remarquable  (B.  M. 
Cat.,  p.  287,  n°  3);  mais  je  crois  qu'il  faut  lui  attribuer  également  toute 
une  série  de  monnaies  de  Thurium,  Velia,  Pandosia,  Terina,  signées 
simplement  de  l’initiale  <f>,  d'autant  plus  que  quelques  pièces  de  Thurium 
ont,  sous  le  taureau  (qui  sur  la  croupe  a un  <p  minuscule),  un  petit  oiseau 
qui  bat  des  ailes  et  qui  paraît  une  devise  parlante,  car  c'est  un  pinson 
(cprjyO.o;,  en  italien  frungillo).  Phrygillos,  plus  que  tout  autre  graveur  de 
l’époque,  a su  suivre  dans  le  petit  espace  d une  monnaie  les  sains 
préceptes  de  l'art  phidiasique,  et  il  l'a  fait  avec  un  sentiment  exquis.  Il 
n'est  pas  improbable  que  cet  artiste  soit  le  même  que  celui  qui  a gravé 
les  coins  syracusains  qui  portent  en  toutes  lettres  la  signature 
<J)PYriAAO£',  mais,  pour  expliquer  les  différences  de  style  qui  existent 
entre  les  deux  monnayages,  il  faudrait  admettre  qu'il  s'est  établi  à 
Thurium  après  avoir  travaillé  pour  Syracuse,  surtout  si  on  veut  lui 
attribuer  les  superbes  pièces  de  Pandosia  et  d’Héraclée  signées  ({>. 


1.  A.  Evans  (Num.  Chron.,  S.  III,  vol.  XVI)  a essayé  de  classer  par  ordre  chronolo- 
gique les  diverses  attitudes  du  taureau  représenté  sur  les  monnaies  de  Thurium,  mais  il  a eu 
le  tort  de  chercher  une  succession  progressive  dans  ces  attitudes,  tandis  que,  au  contraire,  en 
dehors  de  quelques  pièces  primitives,  ces  attitudes  diverses  se  retrouvent  toutes,  à plusieurs 
reprises,  jusqu’à  l’an  400,  quand  prédomine  le  type  du  taureau  cornupète.  M.  Jœrgensen  a 
donné  dans  Corolla  Numism.  une  excellente  classification  des  monnaies  primitives  de 
Thurium.  Il  est  impossible  de  suivre  M.  Furtwaengler  qui  attribue  les  monnaies  signées  <l>  à 
l’an  440. 

2.  Raoul  Rochette,  A.  Evans,  Hill,  Furtwaengler,  attribuent  à ce  même  artiste  la  gemme 
au  type  de  l’Éros,  portant  la  signature  Phrygillos  (Furtwaengler,  Jalirbitch.  d.  K.  deutsch. 
Arch.  Inst.,  1888,  p.  197). 
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(Regling,  pi.  III,  5 et  9.)  Malgré  l'impétuosité  de  l'attitude  du  taureau, 
les  graveurs  de  Thurium  conservent  pourtant  presque  toujours,  dans  le 
rendu  de  leur  œuvre,  cette  gravité  et  ce  calme  qui  valurent  à l'art  grec 
du  ve  siècle  la  dénomination  de  style  sévère.  Ce  calme,  d’une  sévère 
élégance,  un  peu  prétentieuse  à dire  vrai,  s’observe  surtout  dans  le  tétra- 
drachme  d'Histor,  dont  un  superbe  exemplaire  est  dans  la  collection  de 
Luynes,  au  Cabinet  de  France.  Mais  l'exemple  de  Syracuse,  qui  depuis 
425  montrait  une  préférence  marquée  pour  l’art  émotif  et  mouvementé, 
influença  peu  à peu  les  artistes  de  Thurium.  Déjà,  dans  un  didrachme 
signé  NIKANAPOS  (Cab.  de  Berlin),  nous  voyons  les  prodromes  de  ce 
style  brillant  qui  nous  donne,  à Thurium,  une  suite  éclatante  de  tétra- 
drachmes  et  de  didrachmes  signés  par  les  artistes  ^nr...,  EYOY. ..,  API,  etc. 
Nous  citerons  un  tétradrachme  du  Musée  de  Berlin,  signé  par  Euthy  .., 
où  le  taureau  se  lance,  furieux,  la  tête  basse,  et  sur  lequel,  pour  mieux 
marquer  la  violence  du  mouvement,  l'artiste  a représenté  une  cane  se 
sauvant,  folle  de  terreur.  Euthy...  a travaillé  aussi  pour  Héraclée 
(Sir  H.  Weber,  Num.  Citron.). 

L’atelier  de  Métaponte  à eu,  à partir  de  370,  deux  graveurs  de 
grand  mérite  : Aristoxenos  (vers  370-340)  et  Kal....  (vers  345-3 10).  Aris- 
toxenos  a signé  en  toutes  lettres  un  grand  nombre  de  pièces,  et  il  inau- 
gure à Métaponte  le  système  des  graveurs  siciliens,  de  signer  en  lettres 
minuscules,  dans  quelque  minutieux  détail  du  dessin;  il  y a même  une 
monnaie  de  Métaponte  qui,  selon  l’exemple  donné  par  Cimon  à Syra- 
cuse, porte,  sur  le  même  côté,  sa  signature  répétée 
deux  fois  ( pl . , n°  8).  Son  œuvre  est  très  variée  et  peut  se 
diviser  en  deux  groupes;  le  premier  groupe,  de  ten- 
dance archaïque,  a été  exécuté  à Métaponte,  de  370  à 35o 
(voyez  pl.,  nos  18  et  19)  et  nous  montre  une  déli- 
cieuse série  de  têtes  téminines,  quelquefois  d'un  senti- 
ment presque  moderne.  On  voit  pourtant  que  l'esprit 
du  graveur  métapontin  était  hanté  par  les  dessins  des 
monnaies  syracusaines,  et  une  tête  de  Déméter  (Raoul 
Rochette,  op.  c/7.;  cf.  B.  M.  Cat.,  n°  83),  gravée  par  lui  ou  par  un  de  ses 
élèves,  est  manifestement  la  copie  du  superbe  tétradrachme  syracusain 
que  nous  reproduisons  ci-dessus,  et  que  nous  avons  attribué  à Eucleidas. 
11  passa  ensuite  à l'atelier  d'Héraclée,  où  il  travailla  conjointement  avec 
Kal...,  dégageant  son  style  de  toute  tendance  archaïque;  sur  la  monnaie 


tétradrachme 
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d'Héraclée,  il  a dessiné  d'une  façon  magistrale  un  groupe  statuaire 
qu’Evans  a proposé  d’attribuer  au  sculpteur  Myron  et  qui  représente 
Héraclès  debout,  presque  de  face,  les  jambes  écartées  et  fortement  plan- 
tées, le  buste  légèrement  tourné  à droite,  les  bras  autour  du  cou  du 
lion  qui,  sous  l’étreinte  prodigieuse  de  ces  bras  d’acier,  se  contorsionne 
dans  les  affres  de  la  douleur.  La  signature  de  l'artiste  se  trouve  en 
caractères  minuscules  sur  la  calotte  du  casque  d’Athéna,  à l’avers,  et 
sur  la  plinthe  du  groupe  statuaire  que  nous  avons  décrit.  Aristoxenos, 
vers  3q5,  si  les  conjectures  d’Evans  et  de  Vlasto  sont  exactes  ( Horsc - 
men,  p.  52),  travailla  à la  gravure  des  coins  de  Tarente. 

Kal...1  est  un  artiste  très  brillant;  sa  technique  et  son  amour  des 
argutiœ  minutiarum  trahissent  ses  aptitudes  pour  la  gravure  sur  gemmes. 
11  a travaillé,  à différentes  reprises,  pour  Métaponte,  Héraclée,  Tarente 
et  peut-être  pour  Thurium.  Il  montre  une  grande  facilité  d'exécution, 
une  imagination  brillante  et  une  exquise  délicatesse  de  sentiment.  Il  a 
créé,  entre  autres  types,  pour  Métaponte,  la  belle  tête  de  Déméter  au  voile 
et  la  tête  de  face  de  Dionysos;  pour  Tarente,  la  superbe  composition, 
d'une  si  vive  allure,  représentant  une  Victoire  conduisant  par  la  bride 
un  cheval  qui  se  cabre,  monté  par  un  vainqueur  à la  course  armée,  celle 
représentant  un  éphèbe  qui  arrête,  au  but,  un  cheval  victorieux,  et  enfin 
la  ravissante  composition  de  la  monnaie  unique  du  Cabinet  de  Berlin, 
représentant  un  compétiteur  de  la  course  armée,  debout  à côté  de  son 
cheval,  assisté  de  son  écuyer  qui  lui  boucle  la  cuirasse.  Les  petites  pièces 
de  Tarente  au  type  de  l'Héraclès  étouffant  le  lion  sont  d une  finesse 
d'exécution  absolument  merveilleuse.  Sur  quelques-unes  de  ces  petites 
monnaies,  il  a copié  avec  une  exquise  finesse  le  thème  fourni  par  Cimon 
sur  la  monnaie  syracusaine  d’or,  l'Héraclès  accroupi  étouffant  le  lion. 

Nous  voyons  par  ces  gravures  monétaires  que  la  glyptique  italiote 
aux  environs  de  400,  interprétant  avec  un  grand  raffinement,  mais 
aussi  avec  une  légère  préciosité,  les  préceptes  de  l'art  phidiasique,  était 
arrivée  à un  suprême  degré  d'élégance  ; pendant  la  première  moitié  du 
vie  siècle,  très  sensible  à l'influence  de  l’école  thébano-attique,  elle 
s'imprègne  d’un  idéalisme  plein  de  sentiment.  Il  suffira  de  citer  la 
belle  monnaie  de  Tarente  (Evans,  pl.  III,  n°  1;  Sambon,  Coll.  Mathey , 
dans  le  Musée , 1904,  p.  140),  frappée  sous  le  gouvernement  du 

1.  Voyez  A.  Evans,  Horsemen  of  Tarentum,  p.  68;  Vlasto,  Journ.  d’Arch.  et  Num., 
Athènes,  1901  ; Forrer,  Dict.,  t.  II  et  Notes  sur  les  gravures,  p.  177. 
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stratège-philosophe  Archytas,  l’ami  de  Platon;  il  n’est  pas  possible 
d’exprimer  avec  une  plus  grande  noblesse  et  un  charme  plus  puissant 
la  tristesse  de  l’âme.  Enfin,  avec  Kal...,  qui  transforme  graduellement 
son  style,  la  glyptique  italiote  se  laisse  entraîner  aux  sujets  émotifs, 
d'un  mouvement  violent.  Seulement,  Kal...  semble  avoir  hérité  de 
l’exquisse  délicatesse  du  grand  graveur  syracusain  Evénète  et  toujours 
il  enveloppe  ses  dessins  les  plus  hardis  de  cette  eurythmie  qui  pré- 
serva longtemps  l'art  grec  de  toute  exagération. 

A Terina,  dès  410-400,  nous  trouvons  le  graveur  Phrygillos,  qui 
infuse  une  nouvelle  vie  aux  images  appauvries  des  coins  monétaires.  Il 
n'y  a pas  de  doute  possible  sur  l'identité  de  l’artiste  <}>  (pour  nous  Phry- 
gillos), des  monnaies  de  Terina,  avec  l'artiste  <}>  des  monnaies  de  Thurium; 
sur  une  des  monnaies  de  Terina,  il  profite  de  la  présence  d'un  oiseau  à 
côté  de  la  nymphe  pour  répéter,  sous  le  siège  de  celle-ci,  l’image 
identique  du  pinson  (cppuyîXoç)  qui  se  voit  sur  sa  plus  belle  monnaie  de 
Thurium,  et  c'est  également  une  composition  dont  il  pouvait  à juste 
titre  être  fier  : la  nymphe  ailée  (Ligée-Niké)  assise,  jonglant  avec  des 
balles  (Cab.  de  Berlin),  telle  une  des  filles  de  Pandarée  dans  la  Minyade 
de  Polygnote.  Mais  son  chef-d'œuvre  à Terina  est  la  délicieuse  figurine 
de  Ligée  assise  sur  une  hydrie  renversée,  tenant  un  oiseau  sur  l'index 
de  la  main  gauche  et  le  caducée  di  la  main  droite  (Regling,  pl.  II,  yy; 
pl.  I,  R,  S).  Phrygillos  a été  assisté  à Terina  par  un  autre  artiste  de 
grande  valeur,  Age...  — peut-être  le  même  qui  a travaillé  à Thurium  et 
à Métaponte  — qui  signe  un  revers  délicieux,  copié  probablement  de 
quelque  bas-relief  célèbre.  Ligée  est  assise  sur  un  cippe  (signé  ATH),  à 
côté  d’une  fontaine  et  présente  son  hydrie  sous  le  jet  d’eau  qui  sort  d'un 
déversoir  en  forme  de  tête  de  lion  ; un  cygne  baigne  dans  une  vasque 
aux  pieds  de  la  nymphe  (Regling,  pl.  II,  ÇÇ). 

A côté  des  œuvres  de  Phrygillos,  on  trouve  une  nombreuse  série  de 
monnaies  signées  de  l'initiale  P,  dissimulée  souvent  dans  un  coin  du  cippe 
sur  lequel  est  assise  la  nymphe  ou  sous  un  pli  de  son  himation.  Cet 
artiste  semble  apporter,  au  milieu  de  la  gracieuse  manière  des  artistes 
italiotes,  quelque  chose  de  la  pratique  plus  sculpturale  des  graveurs  de 
la  Grèce,  et  j’ai  proposé  de  comparer  ses  dessins  à ceux  des  monnaies 
contemporaines  d’Elis.  Nous  lui  devons  deux  admirables  compositions  : 
une  figurine  de  nymphe  penchée  en  avant,  le  bras  droit  tenant  un  caducée 
et  appuyé  sur  le  genou  droit  qui  repose  sur  un  rocher,  le  bras  gauche 
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replié  derrière  (notre  pl.,  n°  32,  comparez  les  sculptures  attiques  et 
Regling,  pl.  II,  00);  puis  une  figurine  délicieuse  debout,  accoudée  à une 
colonne,  qui  fait  penser  aux  plus  belles  statuettes  de  Tanagra  Regling, 

pl.  II,  “)• 

C'est  encore  sous  la  direction  de  (Phrygillos)  qu’a  été  gravée  la 
ravissante  monnaie  de  Pandosia,  ayant  d'un  côté  une  tête  de  Hera 
Lacinia  de  face,  inspirée  de  la  tête  de  face  de  la  nymphe  Aréthuse,  par 
Cimon,  et,  au  revers,  Pan  assis  près  d'un  terme  (B.  M.  Cat.,  p.  370  ; 
Regling,  pl.  III,  9). 

Le  monnayage  de  Velia,  dès  420,  est  sous  l'influence  artistique  de 
Thurium.  Les  plus  belles  monnaies  de  cette  époque  montrent  à l’avers 
une  tête  d'Athéna  identique  à celles  de  Thurium,  accostée  souvent  de 
la  signature  4>  (Phrygillos),  et,  au  revers,  une  composition  admirable, 
représentant  un  lion  terrassant  ou  dévorant  un  cerf.  Phrygillos  — car  je 
crois  que  c’est  lui  le  créateur  de  ces  types  — se  révèle  par  ces  dessins 
un  des  artistes  animaliers  les  plus  remarquables  de  l’époque.  Le  lion 
étant  le  type  constant  de  la  monnaie  de  Velia,  les  graveurs  de  cette  ville 
l'ont  représenté  dans  des  poses  variées,  saisies  toutes  au  vif  sur  le  vrai, 
ce  qui  nous  fait  croire  qu'ils  copiaient  des  modèles  célèbres.  Kleudoros 
est  le  meilleur  de  ces  graveurs  et  il  a signé  en  toutes  lettres  une  tête 
d'Athéna  de  face  (pl.,  n°  14),  inspirée  par  la  belle  composition  d’Euclide 
à Syracuse,  mais  qui  ne  lui  cède  point  pour  l’élégance  et  la  finesse  de 
l'exécution. 

Le  cycle  des  graveurs  de  la  belle  période  de  l’art  italiote  se  ferme 
avec  un  artiste  d’un  talent  facile  et  un  peu  ronflant.  Philistion  de  Velia 
est  — si  j’ose  m’exprimer  ainsi  — le  Cellini  de  l’art  grec.  Un  didrachme 
gravé  par  lui  vers  33o-320  nous  montre  d'un  côté  une  tête  de  Pallas 
coiffée  d’un  casque  corinthien  orné  d’un  quadrige  au  galop,  de  l’autre 
un  lion  blessé  mordant  un  javelot  et  labourant  de  ses  griffes  le  terrain. 
Evans  croit  que  cet  artiste  a gravé  les  monnaies  tarentines  qui  portent 
les  lettres  <t>  I,  mais  j’hésite  à reconnaître  dans  ces  pièces  le  style  du 
brillant  graveur  de  Velia. 

La  Campanie,  bien  que  suivant  dans  ses  grandes  lignes  le  mouve- 
ment artistique  des  autres  contrées  hellénisées,  s’est  créée  une  ambiance 
artistique  spéciale.  Nous  voyons  le  monnayage  de  Cumes  débuter  dans 
les  premières  années  du  v®  siècle  par  des  monnaies  de  style  ionien  d'un 
dessin  très  pur  (Sambon,  pl.  II,  nos  232,  25q)  ; mais,  vers  4D0,  le  dessin 
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de  ses  monnaies  devient  sec  et  sommaire  et  offre  des  similitudes  avec 
le  monnayage  des  villes  phéniciennes  de  la  Sicile.  La  monnaie  primitive 
de  Neapolis,  qui  fait  son  apparition  vers  450,  est  également  de  style 
sommaire,  mais,  aux  environs  de  400,  malgré  un  trouble  passager  causé 
par  l’invasion  des  Samnites,  Neapolis  a eu  des  monnaies  admirables 
(Frœhner,  Collection  de  Béarn , p.  29,  pl.  VI).  A.  Evans  pense  qu'une 
série  de  monnaies  ayant  la  tête  de  Parthénope  de  face  ou  de  profil  ont 
été  gravées  par  Cimon,  avant  qu’il  se  soit  rendu  à Syracuse  ; mais 
même  en  admettant  que  ces  monnaies  soient  inspirées  des  pièces  syra- 
cusaines,  on  doit  leur  donner  une  place  importante  dans  l’histoire  de 
l’art  monétaire. 

Peu  à peu,  ces  dessins  pleins  de  noblesse  firent  place  à un  style 
précieux  et  maniéré  ; mais  pendant  longtemps  la  glyptique  napolitaine 
conserva  un  charme  particulier  de  joliesse  et  de  coquetterie.  A côté  de 
cet  art  élégant,  après  des  efforts  assez  vigoureux  des  Samnites,  arrêtés 
par  l’invasion  romaine,  se  répandit  dans  les  villes  osques  un  art  som- 
maire et  incolore  qui  dura  longtemps. 

Rhégion,  au  contraire,  est  en  dehors  du  mouvement  artistique  de 
la  Grande-Grèce  que  Poole  a défini  par  le  mot  de  gem-like.  Ces  mon- 
naies du  ve  siècle  ont  une  allure  plus  sculpturale  que  celles  de  la  même 
époque  que  nous  avons  examinées  jusqu’ici.  Au  point  de  vue  artistique, 
les  pièces  les  plus  remarquables  sont  celles  qui  représentent  un  person- 
nage assis  dans  une  pose  méditative  (pl.,  n°  9).  Elles  furent  frappées  à 
l’avènement  du  parti  démocratique,  à partir  de  466,  et  se  ressentent  par 
conséquent  de  l'influence  du  grand  sculpteur  rhégien,  Pythagoras,  qui 
était,  paraît-il,  d’origine  samienne. 

L’espace  nous  manque  pour  parler  de  l’art  italique.  L’art  des 
Etrusques  subissait,  aux  débuts  de  leur  monnayage,  des  influences  très 
diverses.  Pour  des  comparaisons  avec  les  types  primitifs,  c’est  surtout 
du  côté  de  Chypre  que  nous  devons  regarder;  mais  Chypre  même  ne 
faisait  que  transmettre  les  modèles  qui,  par  diverses  routes,  venaient  sur 
ses  marchés. 

Nous  connaissons  fort  mal  l’art  de  la  Sicile  et  on  a souvent  cité 
l’exemple  du  trépied  d’or  et  de  la  Niké  que  Gélon  offrit  à Delphes  et  qui 
fut  commandé  à Bion  de  Milet  (Diodore,  xi,  26),  ou  celui  du  char 
agonistique  de  Gélon,  exécuté  par  l’p]ginète  Glaukias,  pour  nier  toute 
valeur  aux  artistes  siciliens.  Mais  ces  notices  littéraires  sont  trop  vagues 
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pour  permettre  de  résoudre  une  question  aussi  importante.  Léchât 
observe  avec  raison  : « L unité  de  style  qu’on  a depuis  longtemps 
constatée  entre  les  plus  anciennes  et  les  plus  récentes  sculptures  de 
Sélinonte  donne  à penser  que,  parmi  les  écoles  de  la  Grèce  de  l'Ouest, 
celles  de  l’Extrême-Ouest,  bien  qu’elles  n’aient  pas  brillé  au  premier 
rang,  n’ont  pas  été  le  moins  personnelles  et  autonomes.  » 

Il  ne  faut  pas  non  plus  croire,  comme  le  fait  Perrot,  que  les  Sici- 
liens eussent  une  seule  école  qui  prenait 
servilement  le  mot  d’ordre  dans  le  Pélopo- 
nèse  ; les  influences  furent  multiples,  et 
multiples  furent  les  efforts  de  créer  des 
écoles  indépendantes.  C'est  ce  que  nous 
voyons  dans  la  gravure  monétaire. 

Les  premiers  essais  de  la  gravure  sur 
coins  en  Sicile  (avant  5oo),  sont  pleins  de 
raideur.  On  a comparé  ces  dessins  primitifs 
aux  produits  de  la  xylographie  (J.  deFoville, 

Rep.Num .,  1906,  p.  425)  et  les  exemples  les 
plus  frappants  de  cet  art  sommaire  sont 
fournis  par  la  monnaie  de  Naxos,  la  plus 
ancienne  colonie  grecque  en  Occident’,  sur 
laquelle  on  voit  une  tête  de  Dionysos, 
dérivée  de  celle  encore  plus  archaïque  de 
file  de  Naxos  et  par  des  monnaies  attribuées 
à Sergentium  ou  Merusium. 

Dans  une  étude  sur  la  collection  Mathey 
{Le  Musée , 1904,  p.  137)  j'ai  attiré  l'atten- 
tion sur  la  ressemblance  du  dessin  de  certaines  monnaies  de  Naxos 
avec  celui  des  têtes  dionysiaques  des  vases  attiques  du  vie  siècle,  que 
l'on  a trouvés  en  Sicile. 

La  production  la  plus  remarquable  aux  environs  de  5oo,  c’est  le 
tétradrachme  syracusain  au  type  du  quadrige  agonistique  (pi., 
n°  35).  Cette  monnaie  appartient  aux  dernières  années  du  gouverne- 
ment des  Géomores,  qui  furent  expulsés  en  486.  Le  quadrige  ressemble 
à celui  d’une  monnaie  d'Olynthe,  même  tout  l’ensemble  de  la  pièce  du 
second  groupe  du  monnayage  primitif  de  Syracuse  fait  penser  de  suite 
1.  Thucydide,  VI,  3. 
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aux  monnaies  d'Olynthc,  car  les  tétradrachmes  de  cette  colonie  chalci- 
dienne  sont  les  seuls  de  cette  époque  qui  présentent  un  carré  creux 
divisé  en  compartiments,  ayant  au  centre  un  espace  incus,  plus  petit, 
renfermant  un  sujet. 

Head  attribue  le  tétradrachme  d’Olynthe  à l'année  479,  se  basant  sur 
un  passage  d'Hérodote  qui  nous  apprend  qu'au  temps  de  l'invasion  de 
Xerxès,  les  colons  chalcidiens  furent  expulsés  de  la  ville  ou  au  moins 
opprimés  par  les  Bottiéens  indigènes  et  que,  pour  rentrer  dans  la  place, 
ils  durent  invoquer  le  secours  des  Perses,  en  479. 

Mais  je  crois  que  cette  pièce  est  plus  ancienne  et,  si  on  ne  veut  pas 
la  classer  à une  époque  légèrement  antérieure  à celle  du  tétradrachme 
de  Syracuse,  il  faut  admettre  que  les  deux  monnayages  se  sont  inspirés 
d'un  même  modèle1 2,  car  les  artistes  syracusains  n'imitent  pas  seulement 
le  type,  ils  imitent  le  type  thraco-macédonien  du  modèle.  Du  reste,  tout, 
dans  la  pièce  syracusaine,  trahit  l'influence  de  l'art  vigoureux  du  nord  de 
la  Grèce.  Comparez  les  chevaux  avec  ceux  des  monnaies  d'Alexandre  Ier, 
roi  de  Macédoine;  la  tête  d'Aréthuse  renfermée  dans  le  carré  creux  avec 
celle  des  nymphes  de  Lété.  Les  formes  du  flan  monétaire  et  du  carré 
creux,  divisé  en  quatre,  des  premières  émissions  syracusaines  (Berlin), 
sont  celles  des  Bisaltes  et  d'Abdère,  le  grand  centre  commercial  de  la 
Thrace,  et  ce  fait  est  très  significatif. 

Le  type  primitif  d'Himera  est  emprunté  aux  monnaies  de  Selymbria, 
et  rappelons  que  sur  des  monnaies  archaïques,  probablement  d'origine 
thraco-macédonienne  (Babelon,  n°  i83i),on  voit  le  type  du  quadrige  de 
face,  tel  qu'il  est  représenté  sur  les  métopes  de  Sélinonte,  avant  que  ce 
type  fût  répandu  par  les  versions  attiques.  On  a fait  valoir  l'influence 
péloponésienne,  mais,  pour  cette  époque  primitive,  il  reste  encore  à 
rechercher  sérieusement  les  liens  avec  les  pays  au  nord  de  la  Grèce. 

Une  révolution  avait  expulsé  en  486  les  Géomores,  mais  Gélon, 
tyran  de  Géla,  s’empara  de  Syracuse  vers  485  et  vint  s’y  établir.  Sous  le 
gouvernement  de  Gélon  et  surtout  sous  celui  de  Hiéron,  de  nombreux 


1.  Comparez  les  têtes  féminines  des  monnaies  du  trésor  d’Auriol;  le  mufle  de  lion  à 
celui  des  pièces  primitives  de  Samos;  le  crabe  pinçant  l’huître  au  crabe  des  statères  de 
Cyzique  tenant  dans  ses  pinces  une  tête  de  thon.  Gabrici,  dans  une  étude  présentée  au 
Congrès  historique  de  Rome,  cite  quelques  exemples  de  rapports  avec  l’Asie-Mineure. 

2.  Reste  encore  à déterminer  la  provenance  du  tétradrachme  de  la  collection  Sandeman, 
qu’on  a attribué  à Olynthe  (Babelon,  fig.  i65o);  c’est  la  prototype  des  tétradrachmes  syra- 
cusains de  l’époque  de  Gélon. 
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courants  artistiques  se  rencontrent  à Syracuse,  et  l'art  local,  déjà  imprégné 
de  la  saine  vigueur  de  l'art  thraco-macédonien,  continue  à se  former 
entre  deux  influences  opposées,  auxquelles  on  a donné  l’appellation 
d'ionienne  et  dorienne,  sans  que  toutefois  les  archéologues  soient  bien 
d’accord  sur  la  véritable  origine  de  ces  tendances  artistiques.  Ce  dua- 
lisme artistique,  traits  fins  et  sveltes  d’un  côté  (pl.,  fig.  3i  et  32), 
rudes,  mais  vigoureux  de  l'autre  (pl.,  fig.  33),  se  voit  tout  le  long  dans 
la  charmante  série  de  têtes  féminines  qui  ornent  les  monnaies  syracu- 
saines  de  q85  3472.  Ces  têtes  féminines  évoquent  le  souvenir  des  Corés 
de  l'Acropole  des  Pisistratides,  qui,  elles  aussi,  ont  donné  lieu  à des 
classifications  de  styles  opposés*.  Après  466,  nous  voyons  que  ces  visages 
aux  traits  naïfs,  au  sourire  bénévole,  ont  cessé  de  plaire;  l'artiste  sent 
qu’il  peut  faire  mieux  et  il  cherche  autre  chose. 

Le  premier  effort  sérieux  est  représenté  par  la  tête  d’une  femme 
qui  a passé  la  trentaine,  exécutée  avec  une  rude  franchise,  ayant  une 
expression  sévère,  presque  chagrine.  C'est  le  premier  pas  vers  cette  noble 
expression,  mélangée  de  fierté  et  de  tristesse,  qui  fut  la  plus  belle  trou- 
vaille de  l'art  grec  du  v°  siècle.  Après  quelques  tâtonnements,  les  pro- 
grès dans  cette  voie  deviennent  très  rapides,  les  figures  acquièrent  plus 
d'aisance  et  l’expression  devient  noble  et  surhumaine.  L'influence  de 
l'art  attique  est  manifeste  ; les  traits  des  belles  têtes  des  monnaies  de 
460  à 440  sont  familiers  au  pinceau  d’Euphronios.  Les  vases  peints 
étaient  un  excellent  moyen  de  transmission  de  l’imagerie  attique,  et  ie 
satyre  de  la  monnaie  de  Naxos  semble  en  effet  calqué  sur  une  de  ces 
spirituelles  images  de  satyres  qu'Euphronios  a tracées  d'une  main  hardie 
sur  ses  coupes;  nous  trouvons  également,  sur  les  vases  attiquesà  figures 
noires  du  commencement  du  ve  siècle,  le  motif  préféré  des  graveurs 
siciliens  de  la  seconde  moitié  du  vc  siècle  : le  quadrige  au  galop  avec 
un  cheval  qui  se  cabre  et  arrache  les  guides  des  mains  de  l'aurige. 
Du  reste,  l’opulente  Syracuse  ne  manquait  pas  de  modèles  attiques. 
Les  dernières  émissions  de  l'incomparable  série  de  têtes  au  sakkos  ou 
à la  coiffure  cerclée  de  bandelettes  (pl.,  n°  40)  nous  conduisent  déjà  à 
l’époque  de  l’influence  phidiasique,  et  cette  influence  dut  se  faire  sentir 
plus  promptement  à Syracuse  qu'ailleurs;  mais  aussi,  à ce  moment-là, 
la  glyptique  syracusaine  était  à son  apogée,  et,  de  la  période  anonyme, 
pendant  laquelle  tous  les  coins  d'une  série,  pour  parfaits  qu'ils  soient, 

1.  H.  Léchât,  Au  musée  de  l’Acropole  et  la  Sculpture  attique  avant  Phidias,  p.  424. 
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semblent  les  œuvres  soignées  d'un  concours  de  maîtrise  d'après  un 
modèle  identique,  nous  passons  à la  période  des  efforts  individuels , où 
chaque  monnaie  est  une  œuvre  bien  personnelle,  apportant  quelque 
qualité  imprévue  dans  une  sublime  rivalité  d'artistes  de  forte  envergure. 
Aussi,  un  grand  nombre  de  ces  pièces  portent  la  signature  du  graveur 
et,  souvent,  chaque  côté  de  la  pièce  est  signé  par  un  artiste  différent. 
Vers  420,  un  des  meilleurs  artistes  syracusains,  Evénète,  en  achevant 
une  des  pièces  les  plus  remarquables  de  l'époque,  met  dans  les  mains  de 
la  Victoire  qui  vole  vers  l'aurige  une  tablette  où  il  inscrit  son  propre 
nom.  Pour  un  peu,  on  aurait  écrit  un  défi  comme  sur  le  célèbre  vase 
d'Euthymidès  : « Euphronios  n’a  pas  fait  aussi  bien  ».  On  a pu  classer 
avec  méthode  les  monnaies  de  cette  époque,  grâce  à deux  tétradrachmes, 
l’un  d'Himera,  l'autre  de  Sélinonte,  qui  offrent  des  types  calqués  sur 
ceux  des  monnaies  syracusaines  et  qui  ne  peuvent  pas  être  postérieurs 
à l'an  409.  Nous  avons  en  effet  des  notices  précises  sur  la  destruction  de 
ces  villes  par  les  Carthaginois  et  nous  savons  qu’Himera  resta  très  long- 
temps à l'état  de  ruines.  Cette  classification  précise  nous  permet  de 
constater  que  l'art  sicilien  avait  évolué  en  toute  indépendance,  montrant 
une  préférence  marquée  pour  les  sujets  émotifs  et  d’un  mouvement  bien 
accentué.  Aux  têtes  impersonnelles,  de  style  sévère,  succèdent  des  têtes 
capricieuses  et  spirituelles  comme  celles  d'un  Puget.  Et  nous  verrons 
les  monnaies  syracusaines  des  premières  années  du  ive  siècle  servir  de 
modèles  à plusieurs  villes  de  Grèce  et  d’Asie-Mineure.  Les  premiers 
artistes  qui  signent  les  monnaies  syracusaines  sont  Sosion  et  Eumène. 
A.  Evans  voudrait  classer  leurs  monnaies  entre  les  années  440-415.  Eu- 
mène est  le  plus  actif  des  deux  ; le  premier  il  nous  montre  un  quadrige 
lancé  au  galop;  la  figure  de  la  Niké  qui  couronne  l'aurige  est  tracée 
avec  une  très  grande  élégance.  11  est  le  créateur  du  type  de  la  nymphe 
(ou  de  la  Niké)  avec  les  cheveux  agités  par  le  vent,  qui,  peu  d'années 
après,  devint  le  thème  favori  d’Euclide.  C'est  en  effet  sous  sa  direction 
que  semble  s’être  formé  Euclide,  et  une  des  dernières  monnaies  du 
vieux  graveur  syracusain  porte  au  revers  une  composition  magistrale, 
duc  probablement  à la  main  de  cet  artiste  : c'est  un  quadrige  vu  de 
trois  quarts,  lancé  à toute  vitesse  ; un  cheval  fougueux  a brisé  les 
attaches  et  traîne  la  bride.  A l'exergue,  une  roue  brisée  souligne  le  côté 
dramatique  de  la  scène.  Eumène  s’est  associé  aussi  un  artiste,  EYO---, 
que  Head  voudrait  identifier  avec  le  graveur  d'Elis  portant  le  même 
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nom  ',  bien  que  le  style  du  graveur  éléen  paraisse  beaucoup  plus 
archaïque.  C'est  l’artiste  EYO-..,  qui,  le  premier,  semble  avoir  donné  le 
modèle  du  quadrige  au  galop  vu  de  trois  quarts,  composition  remar- 
quable, qui  a été  copiée  sur  la  monnaie  de  Sélinonte,  avant  410;  le 
quadrige  est  conduit  par  une  Victoire  ou  un  génie  ailé,  et,  à l'exergue, 
on  voit  un  monstre,  Scylla,  le  bras  tendu,  semblable  à celui  qui  orne 
le  casque  de  l'Athéna  des  monnaies  contemporaines  de  Thurium  et  pré- 
cédé par  un  thon.  Hill  attribue  cette  monnaie  à l’an  425  et  y voit  une 
allusion  à la  destruction  d’une  partie  de  la  flotte  athénienne  dans  les 
parages  de  Messana  (. Sicily , p.  64);  mais  je  considère  cette  date  comme 
trop  reculée. 

De  420  à 412  environ,  c'est,  dans  tout  le  côté  oriental  de  l'île,  une 
merveilleuse  éclosion  de  véritables  chefs-d'œuvre,  signés  par  Eukleidas, 
Evénète,  Phrygillos,  Evarchidas,  Parme...  (à  Syracuse),  par  Evénète  et 
Choiron  à Catane,  par  Exakestidas  et  Evénète  à Camerine,  par  Myr... 
à Agrigente,  par  Proclès  à Naxos.  L'art  sicilien  à cette  époque  évolue  en 
pleine  indépendance  et  la  glyptique  meme  montre  une  complète  liberté 
d’action.  Nous  pouvons  constituer  plusieurs  groupes  d’œuvres  remar- 
quables, où  la  personnalité  des  graveurs  émerge  sans  entrave.  Des 
artistes  comme  Choirion,  Cimon,  Euclide,  Evénète,  pouvaient  certaine- 
ment regarder  avec  admiration  les  œuvres  de  la  Grèce,  mais  cette  admi- 
ration ne  faisait  que  teinter  légèrement  leur  style  tout  personnel  et  tout 
puissant. 

Phrygillos  et  Evarchidas  travaillent  souvent  ensemble,  Phrygillos 
pour  les  têtes,  Evarchidas  pour  les  revers.  M.  Salinas  a été  le  premier  à 
découvrir  la  signature  d'Evarchidas  ; il  signe  sur  la  plinthe  d'un  qua- 
drige dont  les  chevaux  se  cabrent,  et  qui  a beaucoup  d'analogie  avec  le 
revers  des  pièces  d'Eukleidas.  Par...  a donné  une  autre  version  de  ce 
même  type. 

Euclide  fait  faire  un  pas  important  à la  glyptique  syracusaine. 
Moins  soucieux  du  détail  qu'Eumène  et  déjà  moins  attaché  aux  préceptes 
de  l’ancienne  école,  il  donne  plus  de  couleur  et  de  brio  à ses  compo- 
sitions. C'est  lui  qui,  le  premier,  trouve  le  joli  motif  du  dauphin  à 
mi-corps  derrière  le  cou  de  la  nymphe;  c'est  lui  probablement  qui,  le 
premier,  rompt  la  monotonie  des  quatre  chevaux  alignés,  en  faisant 
cabrer  le  troisième  cheval.  11  fut  employé  à l'atelier  de  Syracuse  un  peu 

1.  Je  crois  bien  que  sur  la  monnaie  d’Elis  c’est  un  nom  de  magistrat. 
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avant  Événète,  vers  425,  mais  il  travailla  aussi  avec  ce  graveur,  et  nous 
possédons  une  intéressante  monnaie  signée  par  lui  (Forrer,  Notes  sur  les 
graveurs , p.  134),  qui  a exactement  le  même  type  de  l'avers  du  premier 
tétradrachme  d'Événète  (Evans,  pl.  I,  3)  et  un  revers  presque  identique 
Nous  ne  savons  pas  qui  des  deux  a créé  ce  type;  mais  il  est  du  plus  haut 
intérêt  de  pouvoir  ainsi,  sur  un  même  dessin,  comparer  le  style  des 
deux  graveurs.  Ne  dirait-on  pas  que  nous  avons  là  deux  pièces  de 
concours,  puisqu'elles  sont  signées  toutes  les  deux  ? Evénète  est  plus 
minutieux;  certainement  lithoglyphe  et  des  plus  habiles,  il  se  joue  des 
difficultés  et  s’acharne  à rendre  avec  une  merveilleuse  finesse  les 
moindres  détails,  sans  jamais  perdre  pourtant  de  vue  l’effet  d’ensemble 
et  la  valeur  des  lignes  maîtresses.  Son  concurrent  a une  facture  plus 
hâtive,  mais,  par  contre,  plus  hardie;  il  n’a  pourtant  pas  la  délicatesse 
de  sentiment  vraiment  exquise  d’Evénète  et  son  dessin  est  quelquefois 
un  peu  maigre.  On  peut  citer  une  particularité  de  son  dessin  qui  fait 
aisément  reconnaître  ses  œuvres,  c’est  le  nez  un  peu  pincé  à la  pointe. 
Euclide  a répété  souvent  la  tête  de  la  nymphe  à la  chevelure  flottante  ; 
on  dirait  qu'elle  est  représentée  comme  une  Nike  prenant  elle-même 
part  à la  course;  la  signature  de  l'artiste  se  trouve  sur  un  diptyque,  sous 
ie  cou  de  la  nymphe.  Mais  dans  les  dernières  années  du  vc  siècle,  un 
artiste  d’une  imagination  puissante  — Cimon  — vient  s’établir  à Syra- 
cuse et,  par  ses  œuvres  hardies,  influence  presque  tous  les  graveurs 
siciliens.  Euclide  ressent  profondément  cette  influence,  et  c’est  grâce  à 
elle  qu'il  crée  ses  chefs-d’œuvre  : la  tête  d’Athéna  de  face,  la  tête  d'Aré- 
thuse  tournée  à droite  et  la  tête  de  Déméter. 

Evénète,  après  avoir  exécuté  à Syracuse  le  tétradrachme  que  nous 
avons  analysé  et  quelques  jolies  hémi-drachmes  aux  mêmes  types,  passa 
aux  ateliers  de  Catane  et  de  Camarine,  où  il  exécuta  plusieurs  coins 
d'une  finesse  remarquable.  Il  est  curieux  de  comparer,  sur  les  monnaies 
de  Catane,  l’œuvre  d'Evénète  avec  celle  d'Heracleidas,  d'une  beauté 
sauvage.  Evénète,  à cette  époque  de  sa  carrière,  montre  déjà  une  maîtrise 
incomparable  ; mais,  malgré  son  exquise  délicatesse  de  sentiment  et  sa 
légèreté  de  doigté,  il  n'a  pas  encore  donné  toute  la  mesure  de  son 
talent,  et,  à son  retour  à Syracuse,  peu  avant  400,  en  contact  avec  les 
œuvres  puissantes  de  Cimon,  il  modifie  graduellement  sa  manière  et, 

1.  On  a attribué  le  revers  de  la  pièce  signée  par  Euclide  à Événète,  mais  il  peut  être 
également  de  la  main  d’Euclide,  car  le  mouvement  des  chevaux  est  plus  violent. 
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se  débarrassant  d'une  trop  grande  tendance  vers  la  minutie  du  détail,  il 
crée  les  médailles  les  plus  élégantes  de  l'antiquité.  Ses  monnaies  ont  été 
copiées  en  Locride,  à Phéneos;  celles  de  Cimon,  à Larissa,  en  Cilicie, 
et  partout  en  Sicile. 

Nous  voici  arrivés  au  point  culminant  de  l’histoire  de  la  gravure 
monétaire  en  Sicile,  mais  avant  d’examiner  les  dernières  œuvres 
d'Événète,  il  nous  faut  analyser  celles  de  Cimon.  Evans,  par  d’ingé- 
nieuses comparaisons,  classe  à l’année  412  son  premier  décadrachme; 
œuvre  magistrale,  portant  encore  l'empreinte  d'une  naïveté  charmante; 
cette  superbe  pièce  aurait  été  frappée  en  41 2,  à l'occasion  de  l'institution 
des  Assinaria , destinées  à commémorer  la  défaite  des  Athéniens  ’. 

A.  Evans  a étudié  avec  une  rare  perspicacité  l'œuvre  de  Cimon  et 
d'Événète,  mais  il  semble  qu'il  recule  trop  l’apparition  de  quelques-unes 
des  meilleures  œuvres  de  ces  artistes,  surtout  celles  d'Événète.  Il  classe 
les  monnaies  gravées  par  Cimon  dans  l'ordre  suivant  : vers  412,  ier  type 
du  décadrachme  (Evans,  pl.  I,  5);  vers  410,  2e  type  du  décadrachme  ; 
et  létradrachme  (Evans,  pl.  II,  2);  vers  409,  tétradrachmc  avec  la  tête 
d’Aréthuse  de  face;  vers  408,  100  litrœ  d’or  (Evans,  pl.  II,  3 et  4)  ; vers 
406-403,  autres  décadrachmes. 

Evans  classe  à l'an  406  les  premiers  décadrachmes  d’Événète,  ceux 
qui  portent  derrière  la  tête  de  Coré  un  pétoncle  ou  une  tête  de  griffon 
(Evans,  pl.  V,  10)  ; viennent  ensuite,  à peu  d’années  de  distance,  l’élégant 
décadrachme  à la  lettre  A (Evans,  pl.  V,  1 1 ) ; puis  une  troisième  série 
avec  la  signature  EYAINE  (Evans,  pl.  V,  1 1)  et  enfin,  à partir  de  385,  une 
quatrième  série  avec  la  signature  en  toutes  lettres  EYAINETOY  (Evans, 
pl.  V,  i3).  Des  coins  déjà  fatigués  furent  employés  jusqu'en  36o. 

Evans  a fait  connaître  un  nouveau  décadrachme  qu’il  attribue  à un 
artiste  qui  aurait  créé  le  type  adopté  par  Événète.  Cette  hypothèse  me 
semble  insoutenable  ; le  décadrachme  du  new  artist  est  inférieur  à ceux 
d'Événète  et  postérieur  au  premier  décadrachme  de  cet  artiste.  L agran- 
dissement que  Evans  a donné  de  cette  pièce  lait  mieux  ressortir  les 
défauts  de  dessin  : l’œil  mal  placé,  la  chevelure  plate  et  alourdie,  les 
chevaux  aux  contours  lâchés.  Le  seul  côté  intéressant  de  cette  nouvelle 
pièce  est  l'effet  plus  coquet  donné  à la  tête  par  la  réduction  du  bas  de  la 
figure,  qui  généralement  est  très  prononcé  dans  les  têtes  d Événète  ; mais 
déjà  Événète  avait  corrigé  ce  défaut  dans  son  dernier  décadrachme. 

1.  Plutarque,  Nikias,  c.  xxvm,  1. 
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Ajoutons  que  ce  type  a été  copié  sur  les  monnaies  de  Neapolis. 

On  a discuté  beaucoup  la  question  de  la  valeur  respective  de  ces 
deux  grands  artistes,  Cimon  et  Evénète.  Lenormant  manifeste  fran- 
chement sa  préférence  pour  ce  dernier,  et  l'appelle  le  Phidias  de  la 
gravure  monétaire.  Mais  il  est  difficile  de  se  prononcer  entre  les  deux, 
surtout  depuis  que  Evans  a démontré  d’une  façon  indiscutable  la  priorité 
de  Cimon.  Ces  deux  artistes  ont  des  natures  tout  à fait  opposées,  et  si 
l'on  veut  chercher  une  comparaison  avec  les  grands  maîtres  de  la 
statuaire,  il  sied  mieux  de  donner  à Cimon  le  nom  de  Phidias  de  la 
gravure  et  d’évoquer,  à propos  d'Evénète,  le  nom  de  Praxitèle.  Furt- 
waer.gler  a déjà  attiré  l'attention  sur  le  caractère  phidiasique  des  têtes  de 
Cimon  ; c’est  un  artiste  vigoureux,  qui  voit  grand  et  qui  a réagi  contre  le 
caractère  trop  minutieux  des  œuvres  de  la  glyptique  syracusaine.  Sa  tête 
d'Aréthuse,  sur  le  décadrachme  du  second  type,  est  d’une  beauté  hau- 
taine, même  trop  puissante  pour  le  petit  espace  qu’elle  devait  orner. 
Evénète,  dans  ses  premiers  décadrachmes,  a essayé  de  suivre  Cimon 
dans  cette  voie,  mais  il  n’était  pas  tait  pour  ces  ambitieux  hauts-reliefs, 
qui  ne  pouvaient  être  qu'une  audacieuse  exception;  il  le  comprit  à temps 
et  ramena  l’art  de  la  gravure  monétaire  à son  véritable  rôle.  En  Grèce 
aussi,  l’ambition  de  reproduire  sur  les  monnaies  les  chefs-d'œuvre  de 
la  statuaire  a souvent  mis  sur  une  mauvaise  voie  les  graveurs.  Une  des 
plus  belles  monnaies  d'Elis,  celle  à la  tête  de  Zeus,  semble  un  fragment 
de  camée. 

Les  artistes  syracusains,  à la  tin  du  ive  siècle,  ont  encore  réagi 
contre  l’introduction  du  masque  alexandrin,  dont  le  réalisme,  après  la 
mort  de  Lysippe,  avait  été  graduellement  exagéré  et  choquait,  par  la 
brutalité  de  la  facture,  le  goût  raffiné  des  artistes  siciliens,  enclins  au 
style  gracieux.  Même  au  cours  du  111e  siècle,  quand,  à l’instar  des  artistes 
de  Pergame  et  d'Antioche,  ils  s’appliquèrent  à créer  un  art  iconogra- 
phique puissant,  ils  donnèrent  toujours  à leurs  images  une  grâce  un  peu 
maniérée,  mais  pleine  de  charme,  qui  contraste  avec  le  réalisme  brutal 
des  artistes  asiatiques. 

Il  nous  reste  à parler  des  villes  de  la  partie  occidentale  de  l’île, 
habitées  souvent  par  des  peuplades  indigènes  ou  sémitiques.  Le  mon- 
nayage le  plus  intéressant,  parmi  ceux  des  villes  occupées  par  des  mixo- 
barbari , est  certainement  celui  de  Ségeste.  Cette  ville  était  habitée  par 
les  Elyméens,  qui  se  prétendaient  d'origine  troyenne  : en  lutte  constante 
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avec  Sélinonte,  ils  orientèrent  leur  commerce  du  côté  des  Phéniciens, 
de  l’Afrique  et  de  l’Espagne,  et  semblent  avoir  recueilli  dans  leur  ville 
des  éléments  sémitiques  divers.  Quelques-unes  de  leurs  monnaies  primi- 
tives sont  d'un  beau  style  hellénique,  mais  le  plus  grand  nombre  mon- 
trent l'influence  indigène  et  sémitique.  On  peut  citer  une  monnaie 
primitive  qui  est  une  imitation  du  démarétion  syracusain,  mais  qui  est 
gravée  avec  une  sauvage  énergie. 

Une  monnaie  remarquable  de  Ségeste,  celle  reproduite  à la  planche  I 
de  la  brochure  d'Evans  sur  les  médaillons  de  Syracuse,  imite  la  belle 
tête  d’Aréthuse  crée  par  Cimon  pour  l’atelier  de  Syracuse  et  il  est  très 
curieux  de  voir  que  le  graveur  de  Ségeste,  d'une  remarquable  culture 
hellénique,  ne  peut  pas  s'empêcher  de  donner  au  visage  de  la  nymphe 
un  caractère  ethnographique  très  particulier. 

Pour  nous  résumer,  nous  dirons  que,  jusqu'à  l’époque  où  le  gouver- 
nement italien  se  décidera  à entreprendre  en  Sicile  des  fouilles  métho- 
diques, le  seul  élément  qui  puisse  nous  permettre  d’étudier  d’une  façon 
suivie  l'art  sicilien,  c’est  la  remarquable  série  de  monnaies  dont  la 
profusion  et  l’incomparable  beauté  sont  la  meilleure  réfutation  des 
doutes  émis  par  certains  historiens  de  l'art  sur  l’importance  de  l’art  local 
en  Sicile. 


Arthur  Sambon. 
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Autour  du  cinquième  Salon  d’Au- 
tomne,les  luttes  sont  pareilles  à celles 
que  suscitèrent  ses  quatre  devanciers; 
pour  expliquer  sa  nécessité  d’existence, 
il  me  suffirait  donc  de  reprendre  les 
arguments  que  j’ai  précédemment  don- 
nés pour  les  expositions  de  1906,  1905, 
1904  : mais  à quoi  bon  se  répéter,  la 
cause  est  entendue  et  jugée,  et  il  n’y  a 
plus  maintenant  d’esprits  équitables 
pour  nier  que  le  Salon  d’Automne  ne 
réponde,  comme  tant  d’autres  exposi- 
tions et  à plus  de  titres  encore  peut- 
être,  à un  réel  besoin  d’expression  de 
l’art  français. 

Aussi  bien,  les  reproches  faits  cette 
année  encore  ne  sont  que  la  redite  des 
années  précédentes,  redite  dont  l’ina- 
nité fut  trop  bien  prouvée  pour  qu’on 
ne  comprenne  pas,  en  les  voyant  remis 
au  jour  une  cinquième  fois,  qu’ils  sont 
non  point  la  manifestation  d’une  con- 
viction artistique  vigoureuse,  mais  au 
contraire  le  grondement  mécontent 
d’intérêts  lésés.  — Quant  au  reproche 
d’allures  provocantes,  de  proclamations 
tapageuses,  de  violences  calculées, 
qu’on  a fait  à certains  de  ceux  qui 
exposent  au  Salon  d’Automne,  je  l’ai 
toujours  trouvé  d’autant  plus  mal 


fondé  que  les  personnes,  par  lesquelles 
il  était  fait,  ne  pensaient  jamais  à s’in- 
digner des  pâles  banalités  dont  d’autres 
Salons  outrageusement  s’alourdissent: 
la  stricte  équité  eût  dû  faire  condamner 
aussi  énergiquement  les  secondes  que 
les  premières,  et  ensemble.  Mais  puis- 
qu’il n’en  est  pas  ainsi,  messieurs, 
tolérez  nos  violences,  puisque,  sans 
rien  dire,  nous  subissons  vos  fadeurs, 
et  croyez  bien  que  les  yeux  ne  sont  pas 
moins  offensés  par  les  œuvres  décolo- 
rées que  par  les  œuvres  violentes  : 
encore  les  violences  ont-elles  sur  les 
banalités  l’avantage  — à nos  yeux, 
immense  — de  témoigner  souvent 
chez  leurs  auteurs  cette  qualité  peu 
courante  de  nos  jours  : du  tempérament. 

Mais  laissons  ces  discussions  et 
voyons  les  faits.  Éliminons  de  suite  les 
copistes,  les  suiveurs,  ceux  qui,  en  fait 
d’originalité,  n’ont  jamais  à se  mettre 
sous  le  pinceau  ou  le  ciseau  que  les 
idées  des  autres  ; écartons  la  horde  de 
ceux  qui  copient,  au  petit  bonheur, 
Carrière,  Cézanne,  Ganguin,  Rodin, 
Lalique,  Guillaumin  ou  Besnard  et  qui 
répètent  servilement  les  poses  ou  les 
tons  des  maîtres  auxquels  est  venu  le 
succès, — s’imaginant,  avec  une  naïveté 


Cliché  M ame. 

SÉGOVIE.  AQUEDUC  ROMAIN. 


Cliché  Marne. 


TOLÈDE.  CASTILI.O  SAN  SERVANDO. 
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trop  ingénieuse,  que  l’habit  fait  le 
moine  : il  y en  a naturellement  un  cer- 
tain nombre,  jeune  troupe  qui  est  le 
pendant  exact,  la  contre-partie  mathé- 
matique, nécessaire,  oserai-je  dire,  de 
la  cohorte  attachée  aux  faits  et  œuvres 
de  Bouguereau,  Bonnat,  Gabriel  Fer- 
rier,  etc. 

Cherchons  les  originalités  réelles. 
Et  d’abord  il  faut  constater,  avec  un 
réel  et  franc  plaisir,  qu’un  esprit  déco- 
ratif monumental  paraît,  malgré  la 
systématique  obstruction  des  artistes 
officiels,  se  faire  jour  à la  force  du  poi- 
gnet : et  la  manufacture  des  Gobelins, 
entr’ouvrant  sa  porte,  a enfin  commandé 
un  panneau  à D'Espagnat  ; notre  con- 
frère Louis  Vauxcelles  a excellemment 
souligné  la  valeur  d’une  grande  déco- 
ration du  peintre  breton  Lemordanr, 
que  j’ai  eu  l’an  passé  le  plaisir  de  voir 
à la  recherche  de  ses  types  dans  le  dé- 
solé pays  de  Penmarc’h;  puis  MM.  Bon- 
nard, Anglada,  Desvallières,  Bussy, 
Charles  Lacoste,  Mmes  Delasalle  et  Ory- 
Robin,  ont  fait  preuve  de  réelles  qua- 
lités de  grands  décorateurs.  La  dé- 
coration monumentale  est  un  art 
puissamment  national,  le  grand  art 
traditionnaliste  français  : depuis  trop 
longtemps  on  oubliait  la  tradition,  ou 
d’officielles  mains  diplômées  et  pa- 
tentées la  déformaient  de  telle  triste 
sorte  qu’il  valait  encoremieux  l’oublier. 
Si  c’est  le  réveil,  saluons  à grande  joie 
cette  aube  nouvelle. 

Saluons  aussi  ces  ensembles  : ils  sont 
excellents  à tous  points  de  vue  et 
comme  valeur  d’art  et  comme  ensei- 
gnement ; ils  sont  reposants  ou  hau- 
tains suivant  les  artistes,  mais  toujours 
essentiels  à la  juste  compréhension. 
Parler  élogieusement  de  Carpeaux 


serait  une  naïveté  devant  cette  auguste 
résurrection  de  sa  grande  œuvre.  Hélas  ! 
non  seulement  elle  a ravi  nos  yeux, 
mais  elle  nous  a montré  une  fois  de 
plus  que  ce  pauvre  Grand  Palais  est 
et  sera  toujours  parfaitement  inapte  à 
remplir  sa  mission  : quoique  commandé 
à l’usage  des  Beaux-Arts,  il  est  peut- 
être  — je  n’en  sais  rien,  ce  n’est  pas  de 
mon  domaine,  — excellent  pour  y ex- 
poser des  automobiles  ou  des  animaux 
gras,  délicieux  pour  faire  galoper  des 
chevaux,  mais  jamais,  au  grand  jamais, 
il  ne  vaudra  quoique  ce  soit  pour  y 
exposer  de  la  sculpture  ( — ni  de  la 
peinture  d’ailleurs).  Si  jamais  il  fut 
fait  de  la  sculpture  monumentale,  c’est 
bien  celle  de  Carpeaux  : géante  sur  une 
place  publique,  trouant  le  ciel  par  la 
puissance  de  ses  proportions  et  de  ses 
modelés,  elle  fut  ici  écrasée  par  cette 
froide  voûte  tombale  du  Grand-Palais. 
Et  pourtant,  malgré  tout,  elle  nous 
procura  d’admirables  joies  pures  ; et 
elle  nous  montra,  tangible,  vivante,  la 
magnifique  tradition,  — bien  française, 
— qui  par  Rude  et  Carpeaux,  relie 
Rodin  à la  grande  statuaire  historique 
française.  Quand  on  inaugura  le  Pen- 
seur. un  professeur  aiguisa  ce  trait 
mordant  : « Le  Penseur  de  Rodin  est 
YUgolin  de  Carpeaux,  dévorant  son 
dernier  fils  et  le  digérant  douloureu- 
sement » ; comme  assez  généralement, 
la  vérité  se  trouve  encore  ici  surgir,  en 
hommage  inconscient,  de  l’attaque,  et 
précise,  par  critique,  une  vérité  histo- 
rique. 

Paul  Cézanne,  le  vieux  peintre  soli- 
taire d’Aix-en-Provence,  est  et  reste 
le  contesté,  le  discuté  : c’est  la  grande 
bravoure  des  organisateurs  du  Salon 
d’Automne,  c’est  le  grand  honneur  de 
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son  fondateur,  de  son  chef,  Frantz 
Jourdain,  de  ne  jamais  reculer  devant 
une  lutte,  de  ne  jamais  esquiver  une 
discussion,  mais  toujours  intrépide- 
ment de  faire  appel  aux  hommes  de 
bonne  foi,  sans  jamais  rien  dissimu- 
ler; ainsi  fut  fait  l’an  dernier  pour 
Ganguin,  ainsi  fut  fait  cette  année 
pour  Cézanne.  Vous  discutez,  vous 
contestez  ce  peintre?  nous  dit  le  Salon 
d’Automne  ; mais  le  connaissez-vous 
bien?  entièrement?  à fond?  Non?  Eh 
bien  ! voici  son  œuvre  entière,  ou  du 
moins  tout  ce  que  j’ai  pu  en  réunir  en 
faisant  tous  mes  meilleurs  efforts  ; 
venez,  regardez,  comparez,  appréciez, 
nous  causerons  après  en  toute  con- 
naissance de  cause,  en  toute  lumière. 
Paul  Cézanne  est  aujourd’hui  le  peintre 
soumis  à cette  loyale  explication  : 
maintenant  on  pourra  causer. 

Très  finement,  M.  Roger  Marx,  com- 
mentant l’exposition  Berthe  Morisot 
et  Éva  Gonzalès,  et  évoquant  les 
œuvres  de  Miss  Mary  Cassatt,  de 
Mmc  Marie  Bracquemond,  de  Mme  Jeanne 
Gonzalès,  à propos  des  deux  grandes 
artistes  qu’inspira  et  initia  Manet,  a 
montré  à « quel  point  la  doctrine  même 
de  l’école  (impressionniste)  répond  et 
s’adapte  aux  aspirations  spéciales  du 
tempérament  féminin  ».  Remarquons 
qu’il  paraît  en  être  de  même  en  ce  qui 
concerne,  en  ce  moment  même,  les 
théories  et  les  procédés  des  artistes  les 
plus  justement  en  vue  de  la  jeune  école 
néo-impressionniste. 

L’exposition  du  graveur  Seymour 
Haden,  pour  beaucoup,  ne  fut-elle  pas 
une  révélation?  Il  conviendrait  de  s’en 
féliciter. 

Enfin,  il  est  équitable  de  rendre 
hommage  au  souci  qui  pousse  le  Salon 


d’Automne  à faire  connaître  chaque 
année  un  groupement  national  étran- 
ger : l’an  dernier  les  Russes,  cette 
année  les  Belges.  Ailleurs  nous  les 
avons  bien,  ces  étrangers,  mais  au 
mépris  de  toute  vie,  de  toute  vérité, 
disséminés  au  hasard  des  classements 
de  salles,  sans  lien  entre  eux  : le  Salon 
d’Automne  les  réunit,  les  laisse  se 
grouper  par  affinités,  comme  dans  la 
liberté  de  la  vie,  et  il  en  ressort  une 
impression  pleine  et  forte,  une  impres- 
sion d’ensemble,  que  nous  n’avions 
pas,  et  qui  nous  donne  la  conscience 
tangible  d’une  âme  artistique  différente 
de  la  nôtre.  On  annonce  que  l’an  pro- 
chain ce  sera  l’Allemagne  qui  nous 
donnera  cet  instructif  spectacle.  C’est 
là  une  des  meilleures  idées  de  ce  Salon. 

Déjà  je  vois  qu’on  va  me  reprocher 
encore  une  fois  d’être  un  sectateur 
décidé  du  Salon  d’Automne  : je  ne  nie 
point,  bien  au  contraire,  très  haute- 
ment j’affirme  mes  sympathies.  Aussi 
bien  en  ai-je  non  seulement  le  droit, 
mais  le  devoir  : nous  sommes  en 
pleine  bataille,  ardente,  désespérée;  le 
rôle  des  écrivains,  lorsqu’ils  discutent 
critique  d’art  — et  certes  ce  mot  a 
acquis,  par  suite  d’usage  immodéré, 
une  démonétisation  péjorative  — est 
de  ne  pas  oublier  qu’en  leur  métier  ils 
ont  à faire  œuvre  d’art  aussi;  ils  ne 
sont  pas  de  désintéressés  spectateurs 
qui  marquent  les  coups,  ils  jouent  un 
rôle  actif  et  ils  sont  étroitement  soli- 
daires de  ceux  qui  pensent  comme  eux 
et  travaillent  dans  le  même  sens  pieux. 
Donc,  ils  n’ont  pas  à distribuer  doc- 
toralement  et  pédagogiquement  le 
blâme  et  l’éloge  à chaque  artiste  nomi- 
nativement, comme  un  pion  corrigeant 
une  page  d’écriture;  ils  doivent  don- 
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ner  leur  avis  sur  la  marche  apparente 
de  l’art,  marche  à laquelle,  dans  leurs 
œuvres  originales  personnelles  - — ro- 
mans, poésie,  pièces,  ouvrages  didac- 
tiques — ils  prennent  part  efficace. 
Affirmer  : ceci  est  bon,  ceci  est  mau- 
vais, n'est  pas  leur  affaire  ; la  postérité 
s’en  chargera  bénévolement.  Leur  af- 
faire est  de  dire  : « J’aime  ceci  pour 
telle  raison,  je  n’aime  pas  cela  pour 
telle  autre  raison;  ces  amitiés  et  ces 
antipathies,  je  les  ai  en  vertu  de  mon 
tempérament  propre  et  de  mes  convic- 
tions esthétiques  propres,  lesquelles 
sont  à la  disposition  du  jugement  de 
tous.  » 

C’est  du  moins  ainsi  que  je  raisonne, 
car  comment  rester  un  impassible 
spectateur,  un  calme  marqueur  de 
coups  en  présence  du  spectacle  ardent 
qui  se  déroule  sous  nos  yeux;  acteurs 
dans  la  lutte  artistique  littéraire,  pou- 
vons-nous rester  indifférents  à la  lutte 
artistique  plastique  ? Non.  Nous  avons 
le  droit  d’exprimer  fermement  nos 
personnelles  convictions  intimes,  mais 
aussi  le  devoir  d’en  donner  les  raisons. 


Je  crois  avoir  dit  pourquoi  j’apprécie 
l’effort  du  Salon  d’Automne,  sans  d’ail- 
leurs m’en  dissimuler  benoîtement  les 
erreurs  épisodiques,  et  aussi  pourquoi 
je  conteste  l’effort  des  Salons  de  prin- 
temps, sans  d’ailleurs  méconnaîre  leurs 
valeurs  partielles.  Et  ce  faisant,  j’af- 
firme hautement  que  tous  m’intéressent 
profondément,  car  tous  jouent  leur  rôle 
dans  la  lutte  artistique  française.  Mais 
maintenant  si  l’on  trouve  que  je  donne 
un  sens  erroné  à notre  rôle  logique,  à 
nous  écrivains,  dans  la  bataille  artis- 
tique, j’en  appellerai  à l’organisation 
même  du  Salon  d’Automne,  puisque 
les  années  précédentes  ayant  invité  les 
musiciens  à collaborer  avec  lui,  l’an 
dernier  il  pria  les  écrivainsde  se  joindre 
à lui  et  cette  année,  les  poètes,  affir- 
mant ainsi  avec  éclat  cette  unité  artis- 
tique inconnue,  méconnue  ou  ignorée 
des  autres  Salons,  cette  unité  que 
chanta  Brizeux  : 

Et  les  artistes  saints,  après  Dieu,  créateurs, 
Durent,  par  les  couleurs  et  le  marbre  et  la  lyre, 
Rendre  de  l’Univers  ce  qu’ils  y savent  lire... 

Georges  Toudouze. 
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A travers  l'Espagne 1 


Voici  un  fort  beau  livre,  qui  est  en 
môme  temps  un  fort  bon  livre  et  dont 
l’éloge  nous  est  d’autant  plus  agréable 
à faire  que  son  auteur  est  un  de  nos 
collaborateurs,  M.  Henri  Guerlin. 
Sous  le  titre  très  simple  Espagne,  avec 
ce  sous-titre  Impressions  de  voyage  et 
d’art , ce  livre  est  d’abord  un  magni- 
fique volume,  luxueusement  habillé, en 
un  large  format,  d’une  belle  impres- 
sion claire  et,  chose  à signaler,  exemple 
à imiter,  tout  entier  illustré,  non  moins 
luxueusement  qu’il  est  imprimé, 
d’après  les  photographies  de  l’auteur 
lui-même.  Voici  qui  vaut  la  peine 
d’être  dit,  d’abord  parce  que  les  photo- 
graphies sont  excellentes  et  fort  bien 
choisies,  ensuite  parce  que  je  trouve 
excellent  qu’en  un  voyage  pourtant 
aussi  classique  que  celui  d’Espagne, 
un  auteur  ait  eu  le  courage  de  renon- 
cer aux  photographies  banales  des 
marchands  et  ait  pris  la  peine  de  lui- 
même  patiemment  illustrer  son  texte. 
11  y a là  une  idée  d’unité  qu’il  me 
paraît  d’autant  plus  indispensable  de 
signaler,  qu’elle  est  féconde  en  toute 
occasion,  et,  en  ce  cas  particulier,  plus 
spécialement  riche  en  résultats  utiles 
aux  lecteurs.  (Voir  les  trois  planches). 

i.  Henri  Guerlin,  Espagne,  i gr.  vol.  in-40 
de  270  pages  et  1 57  gravures.  Tours,  Marne 
et  fils. 


Ce  livre  est  un  livre  « d’écrivain  », — 
à mon  avis  le  meilleur  éloge  que  l’on 
puisse  faire  d’un  ouvrage,  — car 
M.  Henri  Guerlin  est  un  érudit  (ses 
études,  ses  publications  antérieures  suf- 
firaient à prouver  que  lorsqu’il  veut 
bien  le  faire  voir,  il  sait  de  l’archéo- 
logie autant  qu’archéologue  au  monde); 
c’est  un  touriste  averti,  à l’esprit  aigui- 
sé (ses  récits  sont  remplis  d’humour 
et  d’observation);  c’est  un  artiste  (col- 
lectionneur pour  sa  personnelle  satis- 
faction, il  sait  d’un  mot  montrer  son 
goût);  mais  toutes  ses  qualités,  il  a su 
les  fondre,  les  envelopper,  les  habiller 
et  c’est  en  écrivain  qu’il  se  présente  à 
nous. 

Avec  beaucoupd’équité  et  de  mesure, 
il  sait  trouver  le  bien  et  le  mal,  critique 
souvent  nos  voisins  d’outre-monts,  les 
loue  lorsqu’il  le  faut  et  toujours  montre 
une  Espagne  très  vivante,  très  pitto- 
resque, et  aussi  esthétiquement  belle 
que  pratiquement  arriérée.  Nous  ne 
pouvons,  en  un  compte  rendu,  suivre 
M.  Guerlin  à travers  la  péninsule, 
mais  j’ai  tenu  à choisir  divers  clichés 
de  son  livre,  qui  montreront  le  soin 
avec  lequel  il  a su  relever  lui-même 
tout  ce  qu’il  y avait  de  véritablement 
intéressant  sur  sa  route  ; l’article  sur 
Italica,  qu’il  publia  ici-même,  a fort 
bien  montré  à nos  lecteurs  comment  il 


Cliché  Marne. 
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entend  décrire  un  site  illustre  et  né- 
gligé; sa  description  des  ruines  de 
Sagonte  est  pareillement  émue,  exacte 
et  prenante. 

Je  ne  puis  pas  ne  pas  m’arrêter  un 
instant  devant  la  jolie  légende  qu’il 
conte  (il  en  relève  beaucoup  en  cours 
de  route,  et  toutes  très  psychologiques), 
à propos  du  magnifique  aqueduc  ro- 
romain  de  Ségovie.  « Une  jeune  fille  de 
Ségovie  était  à la  fontaine,  comme  la 
nuit  commençait  à tomber;  elle  y ren- 
contre un  beau  jeune  homme,  qui  n’était 
autre  que  Luzbel,  le  plus  dangereux 
de  tous  les  diables.  Et  la  jeune  fille 
était  si  charmante  avec  son  amphore 
sur  la  hanche,  qu’il  en  devint  immé- 
diatement épris  : car  le  diable  est  sen- 
sible à la  beauté.  Il  la  plaignit  douce- 
ment d’être  astreinte  à un  travail  si 
pénible.  La  jeune  fille  ne  put  réprimer 
un  soupir.  Luzbel  devint  plus  pressant 
et  lui  promit,  si  elle  voulait  le  prendre 
pour  époux,  de  lui  construire  en  une 
nuit  une  masse  de  granit  qui  condui- 
rait l’eau  jusque  chez  elle.  La  jeune 
fille  fut  affligée  de  penser  qu’un  cava- 
lier de  si  bonne  mime  était  aussi 


faible  d’esprit.  Mais  candide  elle 
accepta.  Ce  qui  fit  qu’en  arrivant  au 
logis,  sa  mère,  qui  trouvait  l’aventure 
assez  louche,  lui  infligea  une  bonne 
semonce.  Luzbel  n’eut  pas  de  peine  à 
recruter  dans  l’Averne  une  grande 
quantité  de  Titans  et  de  Cyclopes  sans 
travail,  et  ils  se  mirent  tous  à l’œuvre 
avec  ardeur.  Mais  voici  qu’au  mo- 
ment où  ils  allaient  poser  la  dernière 
pierre,  le  soleil  parut.  Alors  le  dieu  des 
Ténèbres  poussa  un  horrible  blas- 
phème et  redescendit  dans  l’abîme. 
L’histoire  ne  nous  dit  pas  si  la  jeune 
fille,  ayant  perdu  un  fiancé  si  cossu, 
versa  une  larme  de  regret.  » Et  ce  fut 
ainsi  que  le  diable  fut  l’architecte  de 
l’aqueduc  romain  de  Ségovie,  histoire 
qui  rappelle  d’autres  légendes  analo- 
gues en  d’autres  pays,  ce  qui,  assure 
M.  Guerlin,  « prouverait  que  le  diable 
mérite  une  situation  très  distinguée 
dans  le  corps  des  Ponts  et  Chaussées  ». 

Après  cette  citation,  devrai-je  ajouter 
que  Espagne  est  un  livre  à lire  ? Cela 
paraît  superflu  et  il  faut  simplement 
ajouter  que  c’est  un  ouvrage  qui  fait 
grand  honneur  à son  auteur. 


II 

Le  Gothique  et  John  Ruskin' 


Était-il  absolument  nécessaire,  in- 
dispensable, d’extraire,  afin  de  le  pré- 

i.  John  Ruskin,  la  Nature  du  Gothique, 
chapitre  extrait  des  Pierres  de  Venise,  trad. 
par  Mme  Mathilde  Crémieux  ; préface  de  Paul 
Vitry.  Paris,  Aillaud,  1907. 


senter  au  public,  — comme  une  pierre 
précieuse  dessertie  de  l’ensemble  dont 
elle  est  partie  intégrante,  — un  cha- 
pitre spécial  des  Pierres  de  Venise  ? 
J’ai  peut-être  l’esprit  mal  fait  et  fermé 
aux  beautés  spéciales  de  ce  genre 
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d’exercice  : mais  j’avoue  qu’après 
l’avoir  relu,  ce  chapitre,  je  ne  vois  pas 
du  tout  quel  éclat  particulier  la  mé- 
moire vénérée  de  John  Ruskin  peut 
tirer  de  ce  découpage.  Par  contre  j’en 
vois  tous  les  dangers  pour  l’intégrale 
compréhension  de  sa  pensée  et  tous 
les  périls  pour  l’œuvre  en  elle-même, 
une  des  plus  augustes  qu’ait  produites 
ce  grand  esprit. 

L’auteur  de  la  préface  déclare  : 
« Pour  juger  en  effet  en  toute  équité 
ce  chapitre  détaché  des  Pierres  de 
Venise  de  Ruskin,  il  faut  se  reporter 
soigneusement  à l’époque  où  il  fut 
écrit,  c’est-à-dire  aux  environs  de 
1 85o.  » 

D’accord,  je  suis  du  même  avis.  Mais 
il  paraît  surtout  que  pour  « juger  en 
toute  équité  ce  chapitre  détaché  »,  il 
faut  précisément  et  surtout  ne  pas  le 
détacher,  mais  bien  le  laisser  dans  son 
ensemble.  Et  le  fait  qu’on  ait  agi  ainsi 
en  Angleterre  ne  me  paraît  suffisant 
pour  en  faire  autant  en  France.  Les 
morceaux  choisis  sont  peut-être  une 
institution  pédagogique  excellente, 
mais  le  public  n’est  pas  éternellement 
en  classe,  et,  pour  ma  part,  j’avoue 
mon  incommensurable  horreur  pour 
les  disjecta  membra. 

Cette  réserve  de  principe  faite  net- 
tement, c’est  avec  plaisir  que  j’ai 
considéré  cette  traduction  aisée,  revê- 
tue d’une  tenue  livresque  élégante, 
quasi  luxueuse  et  soutenue  d’une  illus- 
tration abondante,  documentaire,  pré-* 
cise  et  robuste. 

L’introduction  d’abord.  L’auteur  de 
cet  avant-propos,  M.  Paul  Vitry,  est 
un  homme  érudit,  très  désigné  pour 
parler  scientifiquement  des  choses  go- 
thiques, étant  attaché  au  Louvre  à la 


conservation  des  œuvres  médiévales  et 
auteur  de  diverses  publications  sur 
l’art  de  cette  époque.  Sa  préface  est 
précise  en  faits,  abondante  en  consi- 
dérations, documentée  en  références 
et  témoigne  de  sa  parfaite  connaissance 
de  cette  archéologie.  Elle  n’en  n’est 
pas  moins  un  excellent  exemple  du 
danger  qu’il  y a à vouloir  chercher  des 
précisions  scientifiques  dans  des  ou- 
vrages de  sentiment  et  à transformer 
en  manuel  d’enseignement  la  haute 
vision  d’un  grand  esprit,  éperdument 
artistique,  mais  point  du  tout  profes- 
seur d’archéologie  ; — et  aussi  un 
excellent  exemple  de  la  gêne  qu’on 
impose  à l’érudit  chargé  de  préfacer  le 
poète. 

Je  ne  sais  si  les  Ruskiniens,  dans 
les  Pierres  de  Venise  ou  la  Bible 
d’Amiens , cherchent  autre  chose  qu’un 
enseignement  de  beauté,  une  impres- 
sion lyrique  produite  par  les  chefs- 
d'œuvre  du  passé  sur  le  cerveau  émi- 
nemment impressionnable  de  leur 
maître;  pour  ma  part,  j’avoue  que 
c’est  cela  que  j’y  cherche  et  que  j’y 
trouve.  Lorsque,  par  nécessité  de  do- 
cumentation, j’ai  besoin  d’un  rensei- 
gnement rigoureusement  précis,  l’idée 
ne  me  vient  nullement  de  l'emprunter 
à Ruskin  ou  à Victor  Hugo;  j’ouvre 
l’ouvrage  technique,  le  dernier  volume 
d’un  de  ces  techniciens  érudits,  aux 
recherches  desquels  l’auteur  de  la  pré- 
face renvoie  excellement  le  lecteur 
laborieux  : mais  quand  je  veux  vivre 
un  peu  de  ce  passé,  animer  ces  vieilles 
pierres  et  faire  gronder  une  âme  au 
sein  d’une  cathédrale,  sans  souci  de 
savoir  si  la  « saine  doctrine  » est 
« l’arc  brisé  » ou  la  « croisée  d’ogives  », 
j’ouvre  les  Pierres  de  Venise  ou  Notre- 
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Dame  de  Pât  is.  Ce  sont  deux  domaines 
séparés;  il  y a péril  à vouloir  les  con- 
fondre, car  les  langues  qu’on  y parle 
sont  fort  différentes  et  les  buts  pour- 
suivis sont  tout  à fait  divergents. 

Le  résultat  des  tentatives  de  ce  genre 
est  ici  fort  apparent  : M.  Vitry  est 
obligé  de  dire  à plusieurs  reprises  : 
« On  ne  devra  pas  chercher  dans  ce 
petit  livre  un  manuel  d’archéologie 
(p.  7)...  C’est  une  création  originale, 
ingénieuse,  mais  caduque  (p.  9)...  nous 
tenons  à mettre  en  garde  le  lecteur 
(p.  9)...  une  de  ces  constructions  de 
l’esprit  auxquelles  le  progrès  et  les 
conquêtes  successives  de  la  science 
enlèvent  peu  à peu  leur  valeur  dé- 
monstrative (p.  9-10)...  l’édifice  majes- 
tueux d’une  pensée  qui  n’est  plus  la 
nôtre  (p.  10)...  pensée  intermédiaire 
entre  la  conception  romantique  et  la  con- 
ception scientifique  moderne  (p.  1 1)... 
Sa  science  archéologique  nous  paraît 
contestable  (p.  12)  ».  Et  effectivement 
l’auteur  d’une  préface  faite  à un  frag- 
ment publié  en  livre  destiné,  contrai- 
rement à son  origine  et  au  caractère 
de  son  auteur,  à faire  figure  de  livre 
d’enseignement,  devait  tout  naturelle- 
ment dire  ces  choses  et  les  dire  forte- 
ment. M.  Paul  Vitry  n’y  a pas  manqué, 
et  il  a bien  fait;  mais  pour  le  lecteur  il 
n’en  reste  pas  moins  une  gêne  de  voir, 
contrairement  à ce  qui  se  passe  d’ha- 
bitude, un  livre  et  sa  préface  démon- 
trer, chacun  de  leur  côté,  diamétrale- 
ment le  contraire;  et,  aucun  doute  ne 
pouvant  subsister  dans  l’esprit  du 
lecteur  sur  la  solidité  de  l’argumen- 


tation scientifique  moderne,  ce  lecteur 
en  vient  à ma  propre  conclusion  : 
alors,  puisqu’il  en  est  ainsi,  pourquoi 
publier  à part,  en  traité  didactique, 
comme  un  maniable  petit  livre  d’en- 
seignement, un  chapitre  éblouissant, 
mais  dont  l’argumentation  est  aujour- 
d’hui reconnue  radicalement  fausse  ? 

Car  il  est  éblouissant,  ce  chapitre,  il 
est  inanalysable;  il  prend  le  cœur  et 
l’âme  ; c’est  de  la  haute  littérature,  et 
ceci  ne  vaut-il  pas  mieux  que  tout  le 
reste?  N’est-ce  pas  la  vraie  grandeur? 
Et  ne  vaut-il  pas  mieux  être  un  poète 
— dont  la  méthode  scientifique  peut 
ne  pas  être  impeccable,  mais  dont  le 
génie  fait  vivre  l’àme  des  choses  — que 
l’auteur  d’un  manuel  pour  l’enseigne- 
ment secondaire  ? 

Quel  entomologiste  aujourd’hui  pu- 
blierait à part,  avec  préface  explicative, 
le  fameux  passage  des  Géorgiques  sur 
la  reproduction  des  abeilles,  comme 
livre  d’enseignement  apicole  ? Cela 
empêchc-t-il  de  lire  en  entier  Virgile, 
Yaltissimo  poeta , avec  un  inégalable 
sentiment  d’admiration?  Quel  océano- 
graphe prendrait  pour  livre  de  docu- 
mentation la  Mer , ce  qui  n’empêche 
pas  Michelet  de  rester  l’un  des  plus 
magnifiques  architectes  de  la  langue  et 
de  la  pensée  françaises. 

Laissez  les  chapitres  dans  la  vivante 
construction  du  livre,  si  vous  ne  vou- 
lez pas  écarteler  le  poète.  Car  ils  sont 
des  êtres  vivants,  les  livres  de  ces 
hommes-là,  et  le  morceau  que  vous 
détachez  ne  sera  jamais  que  le  débris 
sanglant  d’un  être  déchiqueté  de  force. 
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III 


Écrits  d'Eugène  Carrière  1 


Nos  lecteurs,  pour  lesquels  il  écrivit 
quelques-unes  des  pages  les  plus  puis- 
santes que  contient  ce  beau,  ce  précieux 
petit  livre,  savent  quel  haut  penseur 
fut  notre  cher  et  regretté  Eugène  Car- 
rière ; ils  savent  que  ce  peintre,  dont 
la  science  infinie,  guidée  par  un  cerveau 
puissant  vers  les  magnificences  sévères 
de  la  synthèse,  fut  un  écrivain  de  race  ; 
ils  savent  que  de  sa  plume  les  idées 
jaillissaient  fortes,  sereines,  évocatrices 

i.  Ecrits  d'Eug'ene  Carrière,  édition  du 
Mercure  de  France. 


de  vie.  Carrière,  dans  l’art  du  xixe  siècle 
finissant  et  du  xxe  commençant,  sera 
un  de  nos  meilleurs  voyants  d’esthé- 
tique. Pas  de  phrases  à effet  ; mais  des 
mots,  de  fort  mots  solides,  frappés  sur 
la  rude  enclume  de  ses  convictions  rai- 
sonnées, de  beaux  mots  vivants  qui 
faisaient  vivre,  par  une  toute-puissante 
évocation,  les  choses  inanimées  dont 
ils  parlaient.  Ces  écrits  sont  des  actes 
de  foi  dans  l’excellence  de  la  Vie  et  la 
divinité  de  la  Nature  : nous  y revien- 
drons. 

O.  Theatès. 


1 


Cliché  Marne. 

SALAMANQUE.  PONT  ROMAIN  DU  TORMES. 
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Une  Piime  à nos  Lecteurs 


A dater  du  mois  de  décembre  1907, 
le  Musée , dans  son  Bulletin  numisma- 
tique (voir  page  rouge),  commencera, 
en  supplément  gratuit , la  publication 
d’un  ouvrage  d’art  et  de  documenta- 
tion intitulé  : les  Monnaies  de  la  Sicile 
antique. 

Cet  ouvrage,  condensant  les  dernières 
découvertes  scientifiques,  abondam- 
ment illustré  de  vignettes  dans  le 
texte  et  de  planches  hors  texte,  con- 
tiendra l’histoire,  la  description  artis- 
tique, la  discussion  archéologique  et 
la  valeur  marchande  de  toutes  les 
monnaies  frappées  par  Syracuse, 
Agrigente,  Ségeste,  Sélinonte,  Catane, 
Naxos,  Himéra,  Géla  et  autres  villes 
de  Sicile,  depuis  la  fin  du  vi°  siècle 
jusqu’au  11e  siècle  avant  Jésus-Christ. 
Ces  monnaies  constituent  la  plus  belle 
peut-être  des  séries  numismatiques  qui 


aient  été  frappées  dans  le  monde  entier; 
elles  sont  un  chapitre  éblouissant  de 
l’art  grec  : leur  examen  passionne  non 
seulement  l’archéologue  et  le  savant, 
mais  aussi  l’artiste  et  l’homme  de  goût  ; 
cette  publication,  lorsqu’elle  sera 
terminée,  formera  un  magnifique 
volume  qui  sera  édité  et  mis  en  vente 
par  le  Musée  au  prix  de  5o  francs.  En 
l’offrant  ainsi  gratuitement , feuille  à 
feuille,  à nos  lecteurs,  comme  prime 
mensuelle  de  notre  revue,  nous  leur 
ferons  cadeau  d’un  ouvrage  documen- 
taire important,  et  en  même  temps 
nous  leur  donnerons  la  jouissance 
d’une  des  plus  belles  périodes  d’art 
qu’il  soit  possible  de  rencontrer,  celle 
dont  le  poète  a dit  : 

Et  seul  le  dur  métal  que  l’amour  fit  docile, 

Garde  en  sa  fleur  aux  médailles  d’argent, 

L’immortelle  beauté  des  vierges  de  Sicile. 


La  « valeur  financière  » des  œuvres 
d’art, — On  a aujourd'hui  unetrès  fâcheuse 
coutume,  celle  d’apprécier  assez  couram- 
ment la  « valeur  financière  » des  œuvres 
d’art,  laquelle  valeur  fluctue  fort  aisément 
comme  cours  en  Bourse.  Est-ce  cependant 
habitude  toute  moderne?  Il  n’y  paraît 
point,  si  l’on  consulte  une  fort  curieuse 
étude  de  M.  Dumoulin,  récemment  parue 
sur  l’Art  et  l'État  au  XVIIIe  siècle  ; on  y 
trouvera letarifétabli  parle  peintre Cochin 
et  qui  est  des  plus  curieux. 

En  i y56,  comme  il  s’agissait  d’apprécier 
le  portrait  de  Marigny  par  Tocqué,  il 
dressa  un  tableau  de  la  valeur  des  toiles, 
tableau  qui  devait  désormais  servir  pour 
les  règlements  de  comptes. 

Il  estime  les  portraits  au  prix  de  i5o 
livres  le  pied  carré  ; à moins  que  ces  por- 
traits ne  dépassent  certaines  dimensions, 
parce  qu'alors,  remarque-t-il,  «ce  ne  sont 
ordinairement  que  des  accessoires  faciles 
qui  remplissent  cet  espace  ».  Les  copies, 
moitié  moins  cher  que  les  originaux.  Les 
tableaux  d’histoire,  vingt-cinq  livres  seu- 
lement le  pied  carré.  Gela,  pour  les  figures 
de  grandeur  naturelle... 

» Il  ne  serait  pas  juste  que  des  tableaux 
de  figures  petites  et  très  soignées  y fussent 
assujettis  (à  ce  tarif)...  » 

Aussi  déclare-t-il  : 

« Les  tableaux  de  figures  de  grandeur 
demi-naturelle  seraient  estimés  sur  le  pied 
de  5o  livres  le  pied  quarré  ; ceux  où  elle 
serait  du  quart  de  nature,  cent  livres  le 
pied  quarré  et  même  plus,  puisqu’il  se 


peut  trouver  tels  sujets  qu’on  ne  pourrait 
estimer  sans  injustice  moins  de  200  livres 
le  pied  quarré.  » 

Nos  modernes  peintres  trouveront  sans 
doute  ces  prix  modestes.  Et  peut-être  leur 
prendra-t-il  fantaisie  de  faire  un  pendant 
au  tarif  de  Cochin. 

A quand  la  Cote  des  Salons,  organe  d’un 
syndicat  d’artistes  qui  aurait  un  patron 
tout  trouvé  en  la  personne  de  Cochin  ? 

¥ * 

Surproduction  artistique.  — Le  même 
Cochin  nous  fournit  la  preuve  que  le  mal 
delasurproductionn’estpas  aussi  moderne 
qu'il  pourrait  nous  sembler,  car,  dans  une 
lettre,  il  s'exprime  en  ces  termes,  au  sujet 
d’un  jeune  homme  qu’on  lui  avait  recom- 
mandé : 

« On  n'y  voit  rien  qui  donne  lieu  à 
fonder  des  espérances  de  succès.  L’âge  de 
dix-sept  à dix-huit  ans  est  un  peu  avancé 
pour  commencer  l’étude  de  talens  qui 
demandent  douze  à quinze  ans  de  culture 
pour  être  portés  à un  degré  un  peu  dis- 
tingué, et  qui  de  plus,  pendant  les  huit  ou 
dix  premières  années,  ne  peuvent  procurer 
aucun  secours  pécunier  à ceux  qui  s’y 
adonnent.  Il  serait  nécessaire,  s'il  embras- 
sait les  arts,  qu’il  y fût  soutenu... 

...  Est-ce  d’ailleurs  un  bien  pour  ce 
jeune  homme  que  de  quitter  un  état  que 
l’habitude  lui  laisse  envisager  sans  amer- 
tume, pour  entrer  dans  un  autre,  plus  élevé 
à la  vérité...  Ne  serait-ce  pas  plutôt  un 
malheur  pour  lui  s’il  n’atteignait  qu’à  cette 
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médiocrité  si  méprisée  et  qui  cependant 
coûte  tant  de  soins  à acquérir? 

» Si  l’on  connaissait  l’intérieur  de  Paris 
à cet  égard,  et  l'état  de  ceux  qui  n’ont  pu 
s'y  faire  un  nom,  peut-être  trouverait-on 
bien  des  peintres  plus  malheureux  que  des 
vignerons.  » 

* 

« * 

Vandalisme  à Londres.  — Ce  n’est 
pas  qu’au  Louvre  qu’il  y a des  vandales. 
C’est  ainsi  que  jadis,  à Londres,  un  Irlan- 
dais ivre  a brisé  à coups  de  canne  le  célèbre 
Portland  ou  Barberini  Vase,  et  qu’à  Flo- 
rence, un  gardien,  par  esprit  de  vengeance, 
a réduit  en  mille  morceaux  le  célèbre  Vase 
François , le  chef-d’œuvre  de  la  poterie 
antique  du  vi«  siècle  avant  Jésus-Christ. 
* 

♦ 9 

Fouilles  américaines.  — Le  Bulletin 
du  Metropolitan  Muséum  of  Art  donne 
des  détails  très  intéressants  sur  les  fouilles 
américaines  sur  le  côté  est  de  la  pyramide 
d’Amenemhat  I.  On  sait  que  ces  fouilles 
ont  été  commencées  par  une  mission  fran- 
çaise, il  y a dix  ans.  Nous  voyons  dans  le 
Bulletin  une  photographie  d’un  fragment 
de  peinture  représentant  Amenemhat  rece- 
vant des  dieux  le  don  de  vie.  C’est  une 
œuvre  remarquable.  Ce  fascicule  du  Bul- 
letin contient  aussi  des  photographies  de 
bijoux  et  camées  grecs  et  romains  d’un 
très  grand  intérêt  La  pièce  capitale  est  un 
camée  hellénistique  représentant  une  Né- 
réide sur  un  Triton,  d’une  facture  exquise. 
* 

9 * 

A propos  des  expositions  spéciales. 

— L’exposition  des  tableaux  de  Chardin 
et  de  Fragonard  a été  très  instructive; 
mais  elle  a montré  le  danger  des  exposi- 
tions concernant  un  seul  ou  un  groupe 
restreint  d’artistes,  dans  lesquelles  on 
ouvre  trop  complaisamment  la  porte  aux 
œuvres  banales  ou  d’attribution  douteuse. 

« On  n’ose  pas  refuser  » et  avec  cela,  au 
lieu  de  mettre  en  évidence  la  valeur  du 


maître,  on  donne  au  public  une  impression 
monotone  et  désagréable,  surtout  pour  des 
artistes  comme  Chardin  et  Fragonard, 
qui,  l’un  par  sa  grande  sensibilité,  l'autre 
par  sa  fougue  élégante,  ont  besoin,  pour 
que  leurs  qualités  soient  bien  appréciées, 
d'un  milieu  homogène.  Chardin  s’est 
répété  souvent,  et  c’est  fatiguant  de  voir 
alignées  toutes  ces  répliques,  surtout  quand 
parmi  elles  il  y en  a qui  ne  sont  pas  même 
de  lui.  Le  Louvre  a acheté  deux  charmants 
tableaux  de  cet  artiste  et  naturellement  on 
a trouvé  tout  de  suite  des  experts  pour 
critiquer  cette  acquisition.  Certes,  le  prix 
de  35o.ooo  francs  est  un  peu  alarmant; 
mais,  quant  à la  valeur  intrinsèque,  je 
crois  qu’il  est  difficile  de  trouver  des 
œuvres  où  soit  mieux  représentée  la  finesse 
du  pinceau  de  Chardin. 

* 

9 9 

L’Exposition  de  Bruges. — Ve  Bulletin 
des  Musées  royaux  de  Bruxelles  publie, 
avec  illustrations,  quelques-unes  des 
œuvresd’art  que  ces  musées  ont  envoyées  à 
l'Exposition  de  la  Toison  d’or,  à Bruges. 
Sont  reproduites  : la  célèbre  tapisserie  du 
commencement  du  xvic  siècle,  dite  de 
Notre-Dame  du  Sablon  ; un  couvre-pieds 
en  dentelle  de  Bruxelles  aux  fuseaux,  de 
la  fin  du  xvic  siècle,  offert,  paraît-il,  aux 
archiducs  Albert  et  Isabelle  par  les  den- 
tellières de  la  paroisse  de  Sainte-Gudule, 
à Bruxelles,  à l’occasion  de  leur  inaugu- 
ration en  qualité  de  ducs  de  Brabant,  le 
3o  novembre  1599;  le  collier  donné  par 
Charles-Quint,  en  1540,  au  serment  des 
arquebusiers  de  Nivelles  ; et  le  plat  repré- 
sentant la  ville  de  Bruges,  secourue  en  1 63  1 
contre  une  attaque  de  Henri-Frédéric, 
prince  d’Orange. 

* 

* 9 

Nettoyages  d’art.  — On  a procédé  au 
nettoyage  des  statues  qui  décorent  le  mur 
d’enceinte  du  jardin  du  Palais-Bourbon. 

On  fait  au  Sully  de  Beauvallet,  au 
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d’Aguesseau  de  Foucou,  au  Colbert  de 
Dumond  et  au  L’Hospital  de  Descène  leur 
toilette  soignée.  Certains  ont  fait  remar- 
quer à ce  propos  que  l’on  néglige  les  bas- 
reliefs  de  Rude  et  de  Pradier,  disparais- 
sant sous  une  couche  épaisse  de  poussière 
que  des  pluies  transformèrent  en  une  boue 
noirâtre.  Pourquoi  ceux-ci  plutôt  que 
ceux-là  ? 

* ¥ 

Au  Salon  d’Automne.  — On  constate 
que  la  grande  bataille  s’est  livrée  cette 
année  au  Salon  d'Automne  dans  la  salle 
Cézanne. 

Les  quelques  œuvres  de  cet  artiste, 
exposées  il  y a deux  ans,  soulevèrent  des 
discussions  et  des  querelles  passionnées. 

Cette  fois,  la  Société  du  Salon  d’Au- 
tomne a demandé  au  public  un  jugement 
plus  réfléchi  sur  Cézanne,  en  présentant 
plus  de  cinquante  toiles,  qui  résument 
toute  la  carrière  de  ce  peintre  si  contesté. 

Des  collectionneurs  et  le  fils  lui-même 
de  Cézanne,  qui  a fait  une  sélection  dans 
son  atelier,  participèrent  par  leurs  envois 
à cette  exposition. 

D’autre  part,  la  Libre  Esthétique  de 
Bruxelles,  qui  est  la  société  artistique 
belge  la  plus  avancée,  a figuré  aussi  au 
Salon  d’Automne  par  des  œuvres  de  ses 
maîtres,  notamment  par  quelques  toiles 
admirables,  et  trop  oubliées,  du  célèbre 
peintre  Alfred  Stevens,  dont  les  amateurs 
ont  bien  voulu  se  dessaisir  en  vue  de  cette 
manifestation. 

* 

¥ ¥ 

Un  Salon  du  travail  ouvrier.  — Sur 

le  point  de  prendre  sa  retraite,  l’ingénieur 
du  Pasquier  songe  à élever  la  condition 
intellectuelle  des  ouvriers. 

Une  élite  d’artisans,  supérieurement 
doués  au  point  de  vue  de  l’intelligence, 
qui  aiment  leur  métier,  qui  ont  l’amour- 
propre  de  ne  livrer  une  pièce  à eux  confiée 
que  bien  « finie  » , souvent  font  preuve 
d’initiative  et  d’invention. 


Ces  artisans  sont  de  véritables  artistes. 
Mais  leur  œuvre  se  fond  dans  la  masse  et 
demeure  anonyme. 

Les  peintres,  les  sculpteurs,  les  gra- 
veurs, les  architectes,  signent  et  exposent 
leurs  œuvres  ; de  même  les  orfèvres  et  tous 
ceux  qui  font  de  l’art  décoratif. 

Pourquoi  n’y  aurait-il  pas  aussi  des 
« Salons  » et  un  musée  du  travail  ouvrier? 
Pourquoi  ne  mettrait-on  pas  en  valeur,  en 
les  exposant  sous  les  yeux  du  public,  les 
œuvres  de  cette  élite  de  la  classe  ouvrière  ; 
et  pourquoi  refuserait-on  plus  longtemps 
aux  auteurs  de  ces  œuvres  la  satisfaction 
de  les  signer,  de  se  « faire  un  nom  » eux 
aussi  ? 

« Si  les  nations  s’enorgueillissent  à juste 
titre  de  leurs  hommes  de  génie  : artistes, 
hommes  politiques,  savants,  littérateurs, 
ingénieurs  ou  autres  professionnels  des 
carrières  libérales,  dit  M.  du  Pasquier, 
elles  ont  aussi  le  devoir  de  se  montrer 
fières  du  génie  de  leurs  artisans,  et  de  don- 
ner à celui-ci  le  plus  grand  essor  possible, 
car  les  artisans,  dans  une  sphère  d'action 
en  apparence  plus  humble,  non  seulement 
les  honorent  également  par  la  perfection, 
l’art  et  l’ingéniosité  de  leurs  œuvres,  mais 
encore  et  surtout  les  enrichissent  par  la 
contribution  majeure  qu’ils  apportent  au 
développement  et  à la  prospérité  de  leurs 
industries... 

M.  du  Pasquier  fonde  donc,  sous  le  haut 
patronage  de  MM.  Émile  Loubet,  Viviani, 
Dujardin-Beaumetz  et  Dubief,  qui  ont  ac- 
cepté avec  empressement  de  collaborer  à 
cette  œuvre,  le  Musée  national  du  tra- 
vail ouvrier. 

« Ce  musée  sera  pour  nos  artisans,  ainsi 
que  l’expliquent  MM.  du  Pasquier  et  Ri- 
chard Dufour  dans  le  projet  qu’il  nous 
communiquent,  ce  que  sont  les  musées  ac- 
tuels, les  instituts  et  les  conservatoires 
pour  nos  artistes,  nos  savants  et  nos  ingé- 
nieurs, c’est-à-dire  la  glorification  de  leurs 
œuvres  de  mérite,  de  celles  de  leurs 
œuvres  dans  lesquelles  s’affirmeront  le 
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sentiment  de  l’art,  la  perfection  de  l’exé- 
cution ou  le  génie  de  l’invention,  telles, 
par  exemple,  que  la  reliure  d'un  livre,  la 
ciselured’un  bronze, la  taille  d’un  diamant, 
le  tissage  d’une  soierie,  la  sculpture  d’un 
ivoire,  l’ajustage  d’une  pièce  de  précision, 
la  broderie  d’une  dentelle,  etc. 

» Cet  hommage  rendu  à leurs  talents, 
en  donnant  aux  ouvriers  une  satisfaction 
morale,  leur  sera  un  encouragement  ; elle 
sera  aussi  la  cause  d’une  émulation  dont 
le  pays  profitera,  et  surtout  elle  procurera 
aux  exposants  l’avantage  positif  d’une  pu- 
blicité qui  les  fera  connaître,  apprécier  et 
rechercher  dans  le  monde  du  travail. 

» Le  Musée  national  du  travail  ouvrier, 
tout  en  gardant  par  devers  lui  les  œuvres 
de  prédilection  qu’il  aura  acquises,  recevra, 
pour  les  exposer  temporairement,  au  fur 
et  à mesure  de  leur  production,  les  tra- 
vaux ouvriers  jugés  les  plus  remarquables.» 

* * 

Fermeture  n’est  pas  surveillance.  — 

Relevé,  dans  le  Figaro , cette  note  iro- 
nique qui,  espérons-le,  sera  un  avertisse- 
ment salutaire  : 

« Mesure  radicale. 

» On  se  demandait  comment  on  pour- 
rait arriver  à empêcher  les  vols  ou  les 
déprédations  qui  se  produisent  dans  les 
musées.  L’administration,  décidée,  pour 
une  fois,  à renoncer  aux  demi-mesures, 
s’est  arrêtée  à un  parti  qui  a,  au  moins,  le 
mérite  de  la  netteté.  Ce  n'est  encore  qu’un 
commencement,  mais  il  est  probable  que 
si  l’expérience  réussit,  on  la  complétera. 

» Pour  le  moment,  c’est  le  musée  de  la 
marine,  au  Louvre,  qui  a été  choisi  comme 
lieu  d’essai,  et  le  moyen  qu’on  a trouvé 
pour  écarter  les  voleurs  ou  les  vandales 
est  péremptoire  : on  a fermé  les  portes  du 
musée  ! Il  paraît  — c’est  du  moins  l’expli- 
cation officielle  — que  la  mesure  a été 
prise  afin  de  pouvoir  répartir  les  gardiens 
de  ce  musée  dans  les  salles  de  peinture  et 
de  sculpture.  Mais  n’empêche  qu’en  atten- 
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dant  il  est  fermé,  sauf  les  jeudis  et  les 
dimanches  où  l’on  entre-bâillerases  portes. 
Tout  cela,  bien  entendu,  est  provisoire  ; 
mais  on  sait  qu’en  notre  pays  il  n’y  a 
jamais  que  le  provisoire  qui  dure. 

» Voilà  donc  les  malandrins  avertis.  Il 
est  certain  qu’en  trouvant  portes  closes,  ils 
seront  bien  attrapés.  Le  malheur  est  que, 
dans  les  musées,  il  n'y  a pas  seulement  des 
gens  qui  viennent  pour  voler  ou  dété- 
riorer. Et  ceux-là  aussi  seront  peut-être 
un  peu  attrapés...  » 

* 

♦ * 

Une  excellente  mesure.  — La  Société 
des  Amis  du  Louvre,  qui  a déjà  rendu  à 
notre  grand  musée  tant  d'heureux  et  de 
coûteux  services,  vient  de  décider  qu’elle 
mettrait  à la  disposition  de  l’État  les 
sommes  nécessaires  pour  remplacer  par 
des  copies  les  meubles  anciens  de  grande 
valeur  artistique  disséminés  dans  les  mi- 
nistères et  les  administrations  publiques. 

Les  originaux  reviendraient  au  Louvre, 
où  ils  seraient  mieux  en  place  et  surtout 
plus  respectés. 

Il  reste,  en  effet,  dans  le  bureau  poussié- 
reux de  plusieurs  de  nos  « ronds-de-cuir  » 
plusieurs  pièces  admirables  des  plus  belles 
époques,  qui  sont  abandonnées  aux  usages 
courants  et  dont  la  valeur  artistique  est 
sans  utilité  pour  personne. 

* 

♦ ¥ 

Nécrologie.  — Deux  morts  ont  cruel- 
lement frappé  le  monde  des  antiquaires  : 
celles  de  MM.  Aristide  Canessa  et  Feuar- 
dent,  tandis  que  disparaissait  aussi  le 
commissaire-priseur  Chevallier. 

C’estdansune  tragique  catastrophed’au- 
tomobile,  à laquelle,  grièvement  blessé, 
M.  Ercole  Canessa  a échappé  par  miracle, 
que  M.  Aristide  Canessa  a trouvé  une 
mort  affreuse  : tous  ceux  qui  l’ont  connu 
s’associeront  à nous  pour  déplorer  cette 
abominable  mort,  frappant  dans  toute  la 
force  de  l’âge  un  homme  tout  jeune,  dont 
nous  avions  tous  apprécié  les  grandes 
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qualités,  les  rapports  courtois,  le  caractère 
fait  d’aménité  et  de  simplicité.  Cette  mort 
est  un  grand  deuil  pour  tous  les  parents 
et  les  amis  du  malheureux  jeune  homme. 

Le  doyen  des  numismates  français  vient 
de  s’éteindre  à l’âge  de  87  ans.  La  mort  de 
Feuardent  est  une  grande  perte  pour  la 
numismatique.  C’était  un  esprit  énergique 
et  remuant,  et  nous  le  trouvions  à la  tête 
de  toutes  les  entreprises  ayant  pour  but 
l’avancement  des  études  numismatiques, 
et  si,  dans  ces  entreprises,  il  ne  prit  pas 
une  part  plus  prépondérante,  c’est  que 
son  commerce  d'antiquités  lui  imposait 
une  réserve  que,  malgré  sa  nature  enthou- 
siaste, il  sut  toujours  garder.  C’est  grâce 
à lui  que  la  publication  de  la  Revue  numis- 
matique a pu  être  continuée  sans  inter- 
ruption; c’est  lui  qui,  par  des  catalogues 
raisonnés,  a le  premier  donné  l’exemple 
d'une  large  diffusion  des  études  numis- 
matiques. Il  y avait  entre  lui  et  son  rival 
dans  le  commerce  des  antiquités,  Henri 
Hoffmann,  une  guerre  â outrance;  mais 
ces  deux  hommes  si  différents  étaient 
animés  tous  les  deux  du  même  désir  de  se 
rendre  utiles  aux  études  archéologiques, 
et  cette  guerre  revêtit  une  forme  des  plus 
généreuses  et  sans  précédent.  C’était  à qui 
ferait  le  mieux.  Hoffmann,  illettré,  eut 
recours  à un  des  savants  les  plus  autorisés 
et  les  catalogues  qui  furent  publiés  par  ses 
soins  prirent  place  parmi  les  ouvrages 
archéologiques  les  plus  utiles. 

Les  catalogues  Gréau  forment  un  ou- 
vrage indispensable  pour  les  études  des 
œuvres  en  bronze  de  la  Grèce  et  de  l’Italie. 
Mais  Feuardent  ne  resta  pas  en  arrière. 
On  lui  doit  une  nouvelle  édition  aug- 
mentée d es  Monnaies  impériales  de  Cohen 
et  de  nombreuses  publications.  Mais  son 
rôle  était  surtout  celui  d’un  mentor  avisé. 


Les  savants  avaient  plaisir  à se  réunir 
chez  lui  et  plusieurs  avaient  recours  à ses 
lumières  pour  être  fixés  sur  l'authenticité 
de  médailles  ou  d'objets  antiques,  car  il 
avait  non  seulement  une  très  longue  et  très 
vaste  expérience,  mais  il  possédait  en  plus 
ce  goût  inné  qui  appartient  à une  très 
petite  élite. 

L'archéologie  à eu  à supporter  une  perte 
des  plus  rudes  : le  célèbre  savant  allemand, 
Adolf  Furtwaengler,  a été  enlevé  très  rapi- 
dement, à Athènes,  par  une  très  courte 
maladie.  Élève  de  Brunn  et  Winckelmann, 
ayant  pris  une  part  considérable  aux  dé- 
couvertes d’Olympie,  professeur  à Berlin, 
puis  directeur  de  la  Glyptotèque  de  Mu- 
nich, Furtwaengler  a écrit  une  œuvre 
documentaire  considérable  comme  quan- 
tité et  d’une  importance  énorme  comme 
érudition  ; ses  catalogues  de  vases  et  de 
gemmes,  son  ouvrage  sur  la  sculpture  an- 
tique, ses  monographies  nombreuses,  ses 
centaines  d’articles  font  autorité;  ses  dis- 
cussions dures,  énergiques,  agressives, 
étaient  célèbres,  ses  argumentations,  sou- 
vent hypothétiques,  ne  pouvaient  jamais 
être  laissées  de  côté  sans  une  discussion 
approfondie;  il  a mis  sa  marque,  non  seu- 
lement sur  la  science  archéologique  alle- 
mande, mais  sur  l’érudition  en  général,  et 
M.  Salomon  Reinach  n'a  pas  craint  de 
lui  appliquer,  très  justement,  le  mot  de 
génie.  Non  seulement  ce  lutteur  intrépide 
fut  l’un  des  hommes  les  plus  considérables 
de  la  science  allemande,  l’un  des  dignes 
continuateurs  de  Winckelman  et  d’Ottfried 
Muller,  mais  il  fut  une  des  lumières  les 
plus  éclatantes  de  l’érudition  contempo- 
raine. Sa  mort,  prématurée,  est  une  grande 
et  douloureuse  perte  pour  l’archéologie 
antique. 

L’Amateur. 


Le  Gérant  : Émile  Bonnet. 


PARIS.  — IMPRIMERIE  GEORGES  PETIT,  12,  RUE  GODOT-DE-M AUROI . 


L Art  appliqué  moderne 

a droit  à l’existence 


La  nouvelle  insérée  dans  notre 
dernier  Carnet  de  l'Amateur,  concer- 
nant la  décision  prise  par  les  Amis  du 
Louvre,  ne  va  pas  sans  soulever  quel- 
ques justes  protestations. 

On  se  souvient  que  les  Amis  du 
Louvre  se  sont  émus  du  sort  périlleux 
réservé  aux  beaux  meubles  du  xviic  et 
du  xvme  siècles,  utilisés  pour  l'usage 
courant  dans  les  bureaux  des  dilfércnts 
ministères,  et  qu’ils  ont  proposé  — ce 
que  l'Etat  a accepté,  — de  les  trans- 
porter au  musée  du  Louvre. 

Ceci  est  justifiable  si  l’on  soutient 
cette  idée  que  ces  meubles  ne  lont 
point  partie  artistique  intégrante  des 
immeubles  ministériels,  et  qu’étant 
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pour  certains  uniques,  il  y a nécessité  de  les  soustraire  aux  destructions 
possibles.  On  sait  que  nous  ne  sommes  guère  partisans  de  l’interne- 
ment  par  principes,  dans  un  musée,  d’une  oeuvre  d’art  qui  vit  de  sa 
vie  propre  dans  une  ambiance  favorable.  Mais  ici  la  mesure  peut,  en 
grande  partie,  se  défendre.  Donc  acceptons  le  fait  accompli. 

Seulement,  ce  que  nous  n’acceptons  pas,  c’est  la  seconde  partie  de 
cette  proposition,  c’est-à-dire  le  remplacement  dans  lesdits  ministères 
du  mobilier  ainsi  sauvé,  par  des  copies  de  ces  meubles. 

L’idée  est  singulière. 

Et  nous  ne  saurions  mieux  la  souligner  qu'en  publiant  intégralement 
la  lettre  ci-dessous,  que  nous  a adressée  M.  C.  Barthélemy,  un  de  nos 
abonnés  : 


Monsieur, 


25  Novembre  1907. 


« Dans  le  numéro  10,  octobre  1907,  du  Musée,  je  vois  dans  le 
Carnet  de  l’Amateur,  sous  le  titre  « Une  excellente  mesure  »,  une 
décision  de  la  Société  des  Amis  du  Louvre,  concernant  les  meubles 
d’art  disséminés  dans  les  ministères. 

» Que  l’on  place  au  Louvre  des  meubles  d'art  présentant  un 
énorme  intérêt  au  point  de  vue  artistique  et  archéologique  : rien  de 
mieux  ; mais  qu’on  les  remplace  par  des  copies  ! çà  me  démonte  complè- 
tement ! 

» Franchement,  n’y  a-t-il  pas  en  France,  actuellement,  un  elfort 
artistique  considérable  et  créateur  d'un  art  moderne  qu'il  est  utile 
d’encourager  ? 

» Au  lieu  de  faire  des  copies,  il  me  semble  que  les  artistes  décora- 
teurs ont  assez  créé  de  jolis  modèles,  pour  qu’on  leur  fasse  l’honneur  de 
leur  faire  exécuter  les  meubles  nouveaux  qui  doivent  remplacer  les 
anciens  admis  dans  les  musées. 

» Si  des  sociétés  comme  celle  des  Amis  du  Louvre  ne  donnent  pas 
un  encouragement  aux  créateurs  modernes,  si  des  journaux  d’art 
rétrospectif  comme  le  vôtre  ne  participent  pas  à la  défense  des  nova- 
teurs, nous  resterons  des  copistes  ! Et  l’art  décoratif  français  aura  cessé 
d’exister. 

» Il  serait  temps  que  les  érudits,  à défaut  d’un  exemple  gouverne- 
mental, prennent  la  direction  de  cet  art  moderne,  l’encouragent, 
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établissent  son  esthétique  et  se  transforment  en  jury  chargé  de  diriger 
un  effort  artistique  considérable  auquel  il  manque  la  direction. 

» Finissons-en  avec  le  Louis  XV,  le  Louis  XVI  et  les  veules  copies; 
créons  un  style  et  sortons  du  déjà  vu  et  de  l'engouement  des  snobs 
pour  de  plates  imitations  de  styles  disparus. 

» Aux  sociétés  d'art  à encourager  l'effort  et  à établir  les  bases  de 
l'esthétique  nouvelle. 

» Avec  mes  excuses  pour  ces  réflexions,  je  vous  prie  d'agréer, 
Monsieur,  mes  respectueux  hommages.  » 


M.  Barthélemy  a absolument  raison. 

Ft  autant  nous  acceptons  l'initiative  des  Amis  du  Louvre  en  ce 
qui  concerne  la  sauvegarde  de  ces  meubles  historiques,  autant  nous 
désapprouvons  non  moins  énergiquement,  comme  anti-artistique,  anti- 
historique, contraire  aux  vraies  traditions,  à la  logique,  à la  santé 
morale  de  l'art  français,  cette  idée  de  les  faire  copier. 

Mesure  vexatoire  de  suspicion,  d’indifférence  et  même  de  désappro- 
bation vis  à vis  des  efforts  si  loyaux,  si  intéressants,  de  nos  décorateurs, 
cette  idée  ne  sera  certainement  pas  mise  à exécution  sans  amener  la 
protestation  justifiée  des  groupements  intéressés,  qui  y verront,  comme 
nous  tous,  une  entrave  éclatante  mise  au  libre  développement  du  génie 
français. 

Et  il  faut  espérer  que  cette  protestation  ne  sera  pas  uniquement 
platonique,  mais  au  contraire  aura  un  résultat  pratique. 


« C.  Barthélemy,  abonné  au  Musée.  » 


LE  MUSEE. 


Eugène  Carrière  et  l'Enseignement  artistique 


Il  a déjà  été  parlé  ici  de  la  pensée  pieuse  qui  a présidé  à la  publi- 
cation en  volume  des  lettres  et  des  écrits  divers  d'Eugène  Carrière  : 
parmi  les  documents  de  haute  valeur  morale,  de  noble  pensée  esthétique 
qui  feront  mieux  connaître  au  public  l’âme  ardente,  si  haute  et  si 
enthousiaste,  et  le  cœur  passionné  de  vie,  de  fraternité  sociale  et  de 
justice,  de  l'un  des  plus  hauts  artistes  dont  s’enorgueillira  dans  l’avenir 
le  génie  de  la  France,  il  en  est  un  sur  lequel  il  me  paraît  nécessaire 
d'attirer  plus  particulièrement  l'attention. 

C'est  un  projet  pour  l'établissement  d'une  libre  Ecole  des  Beaux- 
Arts,  dont  la  nécessité  apparaissait  à Carrière  d'autant  plus  impérieuse 
que  l'enseignement  officiel  consacré  se  montrait  à ses  yeux  plus  enserré 
de  méthodes  illogiques  et  plus  écrasé  de  poncifs  dangereux.  Voici  ce 
texte  intégralement1  : 

ACADÉMIE  POPULAIRE2  DES  BEAUX-ARTS 

FONDÉE  SUR  L’IDÉE  DE  L’UNITÉ  DE  L’ESPRIT  ET  DE  LA  FORME 

La  fraternité  d’esprit  est  recommandée  à tous  les  élèves.  Toute  brimade 
est  méprisable  comme  injure  à la  dignité  humaine.  Elle  est  absolument 
interdite. 

1.  Ces  notes,  jetées  sur  un  cahier  rapidement  et  en  désordre,  ont  été  rétablies,  en  1905, 
dans  leur  ordre  logique,  sous  la  surveillance  d’Eugène  Carrière.  C’est  sous  cette  forme, 
approuvée  par  le  maître  et  destinée  par  lui  à la  publication,  que  nous  les  donnons  ici. 

2.  Ce  titre  (non  plus  que  celui  à' Académie  Universelle  et  Populaire)  ne  satisfaisait  pas 
pleinement  Eugène  Carrière,  qui  le  conservait  là  à titre  provisoire. 
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Le  modèle  sera  traité  avec  toutes  les  marques  de  la  sympathie  que  doit 
exciter  l’être  qui  nous  révèle  notre  ressemblance.  Le  modèle  doit  trouver  dans 
son  passage  dans  l’Académie  un  élément  moral  supérieur  et  son  rôle  relevé 
par  le  but  noble  auquel  il  aura  contribué. 

L’Académie  universelle  et  populaire  des  Beaux-Arts  sera  mixte. 

COURS 

Cours  élémentaires. 

Histoire  naturelle.  — Formation  des  terrains.  Ostéologie.  Plantes.  Coquil- 
lages. Etude  sur  la  construction  des  formes,  leur  principe  d’unité.  Etude 
comparée  des  formes. 

Histoire  de  /’ évolution  humaine.  — Les  races  humaines.  Conditions  actuelles 
de  production  et  d’échange.  Lois  économiques  modernes.  Organisation  du 
travail.  Les  classes  sociales. Leurs  rapports.  L’offre  et  la  demande. 

Histoire  des  religions,  des  philosophies. 

Les  expressions  d’art,  comme  manifestations  de  ces  différentes  conceptions 
de  la  destinée  humaine. 

Esthétique. 

Cours  de  dessin. 

Plantes,  coquillages,  squelettes.  Études  d’après  le  nu  et  d’après  l’homme 
dans  son  costume  habituel.  Jamais  de  déguisement  sous  prétexte  d’histoire. 
Des  séances  de  deux  modèles  réunis,  pour  l’étude  de  la  communion  des  plans 
et  de  l’accord  des  formes  entre  elles. 

Cours  de  peinture. 

Comme  le  précédent.  — Cours  sur  les  principes  des  couleurs,  leur  fixité, 
les  toiles  : préparation,  conservation  des  divers  procédés  de  peinture  : huile, 
vernis,  etc...  Histoire  de  la  peinture  comme  technique  et  comme  art. 

Cours  de  sculpture.  — Modèles  d’après  nature,  nu  et  costume  comme  les 
précédents.  Le  modèle  avec  costume  est  destiné  à faire  prendre  l’habitude  de 
concevoir  l’homme  dans  son  apparition  réelle  (habitudes  et  volumes  esthé- 
tiques des  vêtements).  — Cours  d’histoire  de  la  sculpture,  comme  de  la  pein- 
ture. — Ateliers  de  moulage,  de  pratique  (pierre,  marbre,  bois). 

Cours  de  gravure.  — Comme  les  précédents.  Application  à la  gravure  et 
à ses  méthodes  spéciales. 

Cours  d’architecture.  — Histoire  de  l’habitation.  Transformation  des 
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lieux  publics  (basiliques,  etc.).  Climats.  Hygiène.  Nécessités  de  la  vie  et  des 
professions. 

Cours  et  promenades  dans  les  chantiers.  Rapports  directs  avec  les  entre- 
preneurs et  ouvriers. 


Cours  commun. 

Composition  (résultat  d’une  série  d’observations  sur  la  nature). 

Les  élèves  seront  invités  à parcourir  ensemble  ou  isolément  tous  les  lieux 
d’activité  humaine,  à y relever  des  observations  d’ensemble,  d’effets  et  de 
mouvement;  le  parcours  de  la  lumière  sur  les  formes,  hommes  et  choses;  le 
caractère  particulier  des  êtres.  — Par  des  notes  rapides,  reconstituer  avec 
l’aide  de  la  mémoire  le  tableau  entrevu  : ainsi  des  effets  de  ciel  et  paysage, 
rues,  etc.,  l’accord  des  ciels  avec  les  terrains,  etc.,  le  dessin  des  valeurs,  l’ara- 
besque de  la  lumière  qui  forme  le  tableau.  Se  créer  au  fur  et  à mesure  un 
dictionnaire  des  faits,  gestes,  effets,  etc... 

Des  architectes,  peintres,  sculpteurs,  graveurs,  praticiens,  fondeurs,  mou- 
leurs, toutes  les  industries  ayant  un  rapport  quelconque  avec  les  arts  par  une 
collaboration  de  travail,  feront  partie  de  l’association,  afin  de  donner  toutes 
facilités  pour  l’éducation  et  l’apprentissage  de  la  vie  d’artiste  et  d'homme,  que 
doit  réaliser  comme  but  l’Académie  populaire  des  Beaux-Arts. 

Les  élèves  de  tous  les  cours  seront  conduits  ou  envoyés  dans  les  ateliers 
extérieurs  correspondant  directement  à leurs  travaux.  Des  visites  dans  les 
usines,  les  fabriques,  les  ateliers  de  fonderie,  les  bâtiments  en  construction, 
les  marchés,  les  ports,  seront  aussi  indispensables.  Les  élèves  se  mettront 
ainsi  en  rapport  avec  tous  les  hommes  dont  ils  auront  à exprimer  les  senti- 
ments et  les  aspirations. 


Philosophie  de  l’art. 

Sa  raison  d’initiatrice  à la  compréhension  des  lois  de  la  nature.  L’expres- 
sion de  la  puissance  et  de  l’étendue  de  nos  facultés. 

Il  est  de  toute  nécessité  que  la  fonction  bienfaisante  et  nécessaire  de 
l’artiste  soit  bien  définie. 

Répéter  et  commenter  celte  idée.  Pour  bien  convaincre  l’artiste  de  la  noblesse 
et  de  l’utilité  de  son  but,  lui  donner  l’horreur  et  le  mépris  du  parasite,  et 
n’admettre  l’art  et  l’artiste  que  comme  source  indispensable  à l’homme  pour  se 
connaître  comme  unité  morale  et  physique,  c’est-à-dire  comme  la  créature 
excellente  de  l’Univers. 

C’est  en  faisant  dominer  la  conviction  de  l’apostolat  héroïque  de  l’artiste, 
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que  la  servilité  de  l’art  faux,  pornographique,  et  de  la  flatterie  à la  puissance 
et  à la  richesse,  sera  marquée  de  flétrissure  et  inspirera  le  dégoût. 


La  décoration  de  l’Académie  consistera  en  plantes  terrestres  et  marines 
séchées  ou  conservées,  coquillages  et  pierres,  squelettes  d’animaux  et  d’hommes. 

Un  gymnase  sera  installé  dans  l’Académie  pour  servir  de  lieu  de  repos  et 
d’exercice.  Une  bibliothèque  très  choisie  et  de  très  peu  de  volumes  ne  concer- 
nant que  les  questions  de  métier  et  d’art  sera  aussi  admise. 

L’Académie  sera  ouverte  les  dimanches  comme  lieu  de  rendez-vous  poul- 
ies visites  et  promenades,  et  aussi  pour  les  jeux. 

L’Académie  s’élèvera  sur  un  grand  espace,  par  exemple  sur  les  terrains 
dominant  les  Buttes-Chaumont,  de  façon  que  la  comparaison  entre  la  nature 
et  le  modèle  soit  toujours  permise. 

L’Académie  sera  fondée  par  un  groupe  de  souscripteurs  qui  choisira  les 
professeurs,  savants,  poètes,  artistes. 

il  sera  perçu  un  droit  d’études  pour  couvrir  les  dépensés.  Les  étrangers 
paieront  un  prix  plus  élevé. 

L’Académie  populaire  des  Beaux-Arts  est  destinée  à réaliser  l’accord  entre 
l’esprit  et  la  forme,  l’accord  par  la  solidarité  avec  tous  les  hommes.  Le  principe 
d’unité  morale  et  physique  est  l’idée  fondamentale  et  directrice  de  l’Académie. 
L’Académie  est  universelle. 

Mais  en  signalant  dans  son  intégrité  lumineuse  ce  projet  qu’illu- 
minent l'amour  de  la  vie  et  la  belle  espérance  dans  la  logique  vivace  de 
notre  race  française,  il  faut  encore  l'éclairer  de  deux  citations  qui 
achèvent  de  montrer  comment  Carrière,  grand  artiste  impulsif,  com- 
prenait l'enseignement. 

D’abord  ceci,  thèse  générale  : 

RÉPONSE  A UNE  ENQUÊTE 

DE  LA  « PLUME  » SUR  L’ÉDUCATION  ARTISTIQUE  DU  PUBLIC  CONTEMPORAIN  1 

Je  ne  puis  critiquer  ce  qui  existe  aujourd’hui  : je  pense  en  effet  qu’il  vaut 
mieux,  plutôt  que  de  critiquer  les  choses,  dire  la  façon  suivant  laquelle  on  les 
conçoit  : l’affirmation  d’une  idée  est  suffisante. 

L’art  est,  selon  moi,  une  manifestation  de  la  conscience  que  nous  avons 
de  nos  rappports  avec  la  nature. 

i.  La  Plume,  i«r  mars  1903. 
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L’éducation  de  l’art  se  confond  alors  avec  l’éducation  de  la  vie. 

D’autre  part,  l’éducation  en  elle-même  est  une  habitude  de  notre  esprit  et 
de  notre  activité  : elle  doit  nous  pénétrer  presque  à notre  insu,  et  non  nous 
être  brusquement  imposée  ; elle  doit  être  basée  sur  le  respect  de  la  nature  des 
êtres,  elle  doit  suivre  le  développement  de  leur  propre  tempérament.  Les 
découvertes  sont  toujours  personnelles. 

L’éducation  doit  aussi  partir  de  ce  principe  que  toutes  les  manifestations 
de  l'homme  ont  pour  but  sa  propre  connaissance  et  que  l’art  est,  au  résumé, 
l’accord  harmonieux  avec  la  vie,  dont  il  est  l’expression. 

Je  ne  sais  si  je  vous  ai  dit  assez  clairement  ce  que  je  pense;  mais  ceux 
qui  pensent  comme  nous  me  comprendront,  et  c’est  toujours  pour  ceux-là 
qu’on  pense  et  qu’on  agit. 

Et  encore  cet  autre  fragment,  véritable  bréviaire  résumé  de  ce  que 
devrait  être  un  peintre  de  portrait  : 

FRAGMENT 

NOTES  TOUR  UNE  CONFÉRENCE  FAITE  PAR  EUGÈNE  CARRIÈRE  AU  MUSÉE  DU  LOUVRE 
SUR  « I.E  PORTRAIT  » (, Avril  I902) 

Le  visage  humain  : Ses  fonctions  de  férocité  et  de  suprême  animalité 
masquées.  Les  nuances  de  l’intelligence.  Sa  construction  en  harmonie  avec  le 
corps.  La  structure  architecturale  du  visage.  La  compréhension  de  ses  volumes 
par  comparaison  1 avec  ceux  du  corps,  et  les  rapports  entre  l’homme  et  la  nature 
résumés.  Les  portraits  d’êtres  et  les  portraits  des  fonctions  sociales.  La  ten- 
dance du  modèle  à se  dérober  au  peintre  et  la  complicité  du  peintre;  — ce 
qu’on  est  et  ce  qu’on  croit  être. 

L’atmosphère  des  êtres  : Leur  lumière  véritable,  correspondante  à leurs 
qualités  de  formes  et  de  chairs.  — Les  Grecs,  la  Renaissance,  le  Gothique,  etc. 
Holbein,  Velâzquez,  Rembrandt,  Ribera,  Van  Dyck. 


Quand  s’ouvrira-t-elle,  cette  libre  Académie  populaire  des  Beaux-Arts 
que  rêvait  Eugène  Carrière?  N’y  aurait-il-pas  la,  pour  tous  ceux,  écri- 
vains, peintres,  sculpteurs,  qui  ont  connu  et  aimé  ce  grand  penseur, 
une  tentative  à faire  peut-être  ? 

Vraiment  l’enseignement  est  trop  généralement  conçu  comme  une 


i.  Omis  dans  le  texte  original. 
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force  mécanique  fabriquant  des  élèves,  ainsi  qu'une  machine,  par  un  jeu 
régulier  de  moteurs,  de  pistons  et  de  courroies,  fabrique  de  quelconques 
objets.  Vraiment,  dans  l'enseignement,  on  a une  trop  fâcheuse  tendance 
à fondre  les  élèves  dans  un  uniforme  moule  intellectuel  et  à appliquer  à 
la  collectivité  une  règle  inflexible  qui  plie  chaque  personnalité  dans  le 
même  sens,  sans  souci  de  la  meurtrir  ou  de  la  tuer. 

« L'éducation,  réplique  Carrière  du  haut  de  sa  conscience  d’homme, 
doit  nous  pénétrer  à notre  insu  et  non  nous  être  brusquement  imposée; 
elle  doit  être  basée  sur  le  respect  de  la  nature  des  êtres,  elle  doit  suivre 
le  développement  de  leur  propre  tempérament.  Les  découvertes  sont 
toujours  personnelles.  » 

Cette  Académie  populaire  des  Beaux-Arts,  où  l’enseignement  serait 
basé  sur  « le  respect  de  la  nature  des  êtres,  sur  le  propre  tempérament 
des  élèves  »,  est-elle  irréalisable?  N’est-ce  qu'un  noble  rêve?  Ou  plutôt 
ne  pourrait-ce  pas  être  une  triomphante  et  lumineuse  réalité  ? Je  le 
demande  à tous  ceux  qui,  d'un  cœur  douloureux,  en  cette  journée  de 
mars  1906,  où,  derrière  le  cercueil  d'Eugène  Carrière,  pour  aller  de  son 
atelier  au  cimetière  Montparnasse,  nous  traversâmes  tout  ce  grand  Paris 
dont  il  aima  tant  la  vie,  pleuraient  ensemble  un  grand  artiste,  un  grand 
penseur  et  un  homme  épris  passionnément  de  son  devoir  d'homme. 

Georges  G.-Tou douze. 


LE  MUSÉT,  — IV- 
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« Lorsqu'Aphrodite  fut  née  de  la  molle 
écume,  dit  un  vieux  poète  grec,  portée  aux  rives 
de  Chypre  par  le  souffle  de  Zéphyre,  les  Heures 
aux  rubans  d'or  l'accueillirent  et  la  couvrirent  de 
vêtements  immortels  : sur  sa  tête  immortelle 
elles  posèrent  une  belle  couronne  d'or  bien  tra- 
vaillée, elles  ornèrent  ses  oreilles  de  fleurs  d'or  précieux,  et  son  cou 
délicat  et  sa  poitrine  blanche  des  colliers  d’or  dont  elles  s’étaient  elles- 
mêmes  parées,  lorsqu’elles  s'étaient  jointes  au  chœur  des  dieux,  dans 
les  demeures  de  leur  père.  » 

Que  sont  donc  devenus  les  bijoux  des  dieux  hellènes  ? Les  jeunes 
filles  de  l'archipel  ionien  en  portaient  comme  les  déesses.  Hélène  les 
aimait  autant  peut-être  que  l'amour.  Aucune  héroïne  n'y  fut  insensible 
— ni  celles  de  la  légende,  ni  celles  de  l'histoire,  — et  nous  voudrions 
revoir  Clytemnestre  toute  chargée  d'or,  Aspasie  parée  de  joyaux  délicats, 
Cléopâtre  étincelante  de  pierres  orientales,  et  les  écrins  de  ces  volup- 
tueuses Romaines  de  l'Empire,  dont  le  luxe  et  la  coquetterie  amusaient 
Pétrone  et  indignaient  Sénèque. 

Tous  ces  trésors  heureusement  n'ont  pas  disparu.  Le  culte  des 
morts  a sauvegardé  les  parures  des  vivantes.  Quand  nous  avons  rouvert 
leurs  tombeaux,  les  élégantes  d'autrefois  nous  sont  apparues  endormies 
dans  leurs  vêtements  d'or  et  avec  leurs  bijoux  de  fête  : les  sépulcres  de 
Mycènes  et  d'Argos,  de  Rhodes  et  de  Chypre,  d’Antinoë  et  de  Rome 
nous  gardaient  le  secret  de  la  coquetterie  féminine  dans  ces  temps  très 
anciens.  Nous  en  avons  recueilli  les  reliques  dans  nos  musées  et  nous 
reconstituons  avec  certitude  l'histoire  de  cet  art  gracieux  et  raffiné  qu'a 
créé,  dès  l’aube  de  l'humanité,  le  goût  insiinctif  de  la  femme.  Nos 
vitrines  sont  les  derniers  écrins  de  ces  joyaux,  et  devant  elles  notre 
imagination  en  orne  de  nouveau  des  visages,  des  cous,  des  bras  et  des 
mains  de  fantômes  charmants. 
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Rien  n'égale  en  distinction  la  pureté  des  traits  des  belles  Egyptiennes 
dont  les  monuments  inaltérables  de  la  vallée  du  Nil  éternisent  le 
souvenir.  Elégantes,  elles  l'étaient  autant  que  d’autres,  mais  avec  une 
mesure  parfaite.  Leurs  bijoux  sont  dignes  de  leur  raffinement  aristo- 
cratique, c’est-à-dire  d’une  grâce  fine,  d'une  richesse  encore  sobre, 
d'une  beauté  d'ailleurs  un  peu  froide,  car  si  les  vives  couleurs  de 
l’émail  y rehaussent  l’or,  les  tons  en  sont  unis,  miroitants  et  glacés.  Le 
musée  de  Boulacq  enferme  aujourd'hui  la  parure  d’or  et  de  perles  de 
la  reine  Aah-Hotep,  mère  d'Ahmès  Ier,  qui  vivait  dix-sept  siècles  avant 
notre  ère.  Beaucoup  de  ces  pièces  figurent,  dans  un  dessin  stylisé,  les 
animaux  sacrés  de  l’Egypte.  Le  Louvre  conserve  beaucoup  de  bijoux 
analogues,  éperviers  d'or  aux  larges  ailes  ouvertes  et  rigides,  aux  plumes 
colorées  d'émaux,  colliers  de  perles  de  verre  bleues  ou  vertes,  de  grains 
d'ambre  ou  de  quartz,  bracelets  de  lignes  très  simples,  bagues  d'or 
ornées  de  scarabées,  et  mille  amulettes  menues,  de  pierres  précieuses, 
de  faïence  ou  d'or,  qui  sont  autant  de  joyaux  exquis.  Tous,  en  parant 
de  leurs  couleurs  les  grandes  dames  de  Memphis  ou  de  Thèbes, 
égayaient  leur  vêtement  sans  rien  dissimuler  des  lignes  de  leur  corps  et 
sans  distraire  les  yeux  de  leur  physionomie  délicate  et  sereine. 

Tout  autre  nous  apparaît  l’art  du  joaillier  dans  la  vallée  du  Tigre  et 
de  l'Euphrate  et  dans  les  montagnes  d'Assyrie.  Les  Chaldéo-Assyriens 
ont  exalté  l'homme,  la  force  brutale  et  la  souveraineté,  plus  que  la 
femme  et  que  son  charme.  Les  rois  de  ces  régions  sont  représentés  tout 
couverts  de  bijoux,  comme  des  idoles.  Ces  bijoux,  dont  les  archéologues 
ont  retrouvé  de  nombreux  moules,  sont  toujours  en  or,  bracelets 
décorés  de  fleurons  épanouis  ou  de  figures  de  monstres  rugissants  et 
menaçants,  colliers  où  sont  enfilées  des  pierres  multicolores  ou  des  sym- 
boles divins,  pendants  d'oreille  imitant  le  croissant  d'Istar  ou  des  stèles 
sculptées  ou  des  rosaces,  diadèmes  pesants  fleuris  de  corolles  ouvertes. 
En  toute  cette  riche  orfèvrerie  se  déploie  le  goût  oriental  des  somptuo- 
sités éclatantes,  bien  éloigné  du  goût  discret  des  Egyptiennes.  Du  reste, 
l’image  de  la  femme  est  si  rare  sur  les  monuments  chaldéens,  ces 
peuples  nous  ont  si  bien  fermé  leurs  sérails,  que  nous  avons  peine  à 
imaginer  la  toilette  d une  jeune  femme  de  Babylone  ou  de  Ninive. 
Les  déesses  mêmes  ne  sont  guère  figurées  que  nues.  Sur  un  relief  du 
British  Muséum  qui  nous  montre  le  repas  d'Assourbampal  à l'ombre 
d’une  treille  mûre,  la  reine  est  représentée  drapée  dans  une  lourde 
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étoile  brochée,  mais  moins  parée  de  joyaux  que  son  royal  époux. 

Des  divers  peuples  anciens  de  l'Orient,  celui  qui  semble  avoir  eu  le 
goût  le  plus  passionné  pour  les  joyaux,  c’est  le  peuple  phénicien. 
Les  nécropoles  de  Phénicie  et  de  Chypre  nous  ont  livré  des  trésors  en  ce 
genre.  Là  encore,  sans  doute,  se  pose  l'éternelle  question  que  suscite  tout 
l'art  phénicien  : dans  quelle  mesure  cet  art  est-il  original?  Sans  doute,  si 
les  bijoux  phéniciens  ne  sont  pas  rares  où  l’on  trouve  une  imitation 
directe  et  voulue  d'originaux  égyptiens  ou  babyloniens,  la  plupart  en 
diffèrent  très  nettement  et  ont  été,  au  contraire,  imités  en  Asie-Mineure, 
en  Grèce  et  jusqu'en  Etrurie.  Mais  le  style  en  est-il  absolument  original  ? 
Depuis  la  résurrection  des  civilisations  mycénienne  et  crétoise,  il  y a 
lieu  d'en  douter.  Le  principe  même  de  la  bijouterie  phénicienne,  c'est  le 
filigrane  : le  filigrane  d'or  imite  les  fleurs,  les  animaux,  les  monstres 
mythologiques,  et  jusqu'au  visage  humain.  Mais  les  artistes  mycéniens 
connaissaient  cette  technique  subtile  et  l’employaient  avec  une  adresse 
pleine  de  goût.  Il  est  probable  que  les  Phéniciens,  imitateurs  ingénieux, 
mais  dépourvus  de  spontanéité  esthétique,  ont  emprunté  aux  Grecs  pré- 
doriens  l'orfèvrerie  filigranée  et  se  sont  donc  contentés  d'en  développer 
le  principe  pendant  que  la  première  civilisation  hellène  était  noyée  par 
le  flot  dorien  ; ce  qui  expliquerait  la  facilité  avec  laquelle  les  Grecs  du 
vic  siècle  reprirent  aux  Phéniciens  les  thèmes  principaux  de  leur  orfè- 
vrerie, pour  la  mener  avec  une  science  divine  jusqu'à  la  dernière 
perfection.  Puis  les  Grecs  s’établirent  dans  lîle  de  Chypre,  à côté  des 
Phéniciens,  en  sorte  que,  des  plus  beaux  bijoux  de  l'époque  classique 
que  l'on  y a retrouvés,  il  est  presque  impossible  de  déterminer  ceux  qui 
sont  phéniciens  et  ceux  qui  sont  grecs. 

Peu  de  civilisations  ont  compris  l’art  décoratif  aussi  finement  que  la 
civilisation  mycénienne.  Les  masques  d'or  et  les  poignards  de  Mycènes, 
les  vases  de  Vaphio,  les  bijoux  de  Mycènes,  de  Tyrinthe  et  de  Cnosse, 
nous  montrent  avec  quelle  aisance  les  orfèvres  de  cette  Hellade  légen- 
daire traitaient  le  repoussé,  l’incrustation  et  le  filigrane.  Avec  quel 
charme  aussi  ils  disposaient  les  enroulements,  les  entrelacs,  les  motifs 
floraux  et  la  figure  animale  et  humaine,  pour  décorer  une  arme,  un  vase, 
une  bague,  un  pendentif  ou  un  fermoir  de  collier,  les  monuments  nous  le 
disent  sans  commentaire.  Nous  imaginons  donc  sans  peine  l'éblouissante 
toilette  de  Clytemnestre  ou  d’Hélène  : sous  un  diadème  d'or  d'une 
décoration  florale  extrêmement  riche  et  pourtant  extrêmement  pure, 
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une  sorte  dévoilé  formé  de  paillettes  d'or  couvrait  le  front  et  encadrait 
le  visage;  aux  oreilles,  des  pendants  d'or  léger  en  forme  de  volutes 
compliquées  ou  bien  des  guirlandes  de  feuilles  d’or  terminées  par  de 
fins  ornements  en  forme  de  fer  de  hache  ; au  cou,  des  colliers  d'or  ou 
de  pierres  enfilées  ; sur  la  poitrine,  ces  merveilleuses  plaques  d'or  où 
sont  gravés  des  poulpes,  des  coquillages  ou  des  papillons,  et  des  boutons 
en  or  ou  en  pâte  de  verre  ; aux  bras,  des  bracelets  pesants,  ornés  de 
filigranes  ; aux  doigts,  ces  bagues  d'un  dessin  charmant  ornées  de 
cordelettes,  de  polylobés  et  de  rosaces,  et  dont  le  chaton  d’or  ou  de  pierre 
précieuse  est  gravé  d'une  de  ces  intailles  d'un  modèle  si  souple  et  d'un 
dessin  si  fantaisiste.  Ainsi  parée,  toute  brillante  d'un  invraisemblable 
éclat,  la  femme  de  cette  époque  obscure  nous  apparaît  armée  d'une 
puissance  et  d’un  attrait  qu'elle  semble  bien  n'avoir  jamais  possédés  au 
même  degré  durant  tout  le  reste  de  la  civilisation  grecque.  Ses  joyaux 
retrouvés  dans  les  tombes  nous  le  disent  aussi  clairement  que  la  poésie 
d'Homère.  C'est  ici  que,  de  toute  l'histoire  de  l'antiquité  jusqu'à  l’empire 
romain,  la  femme  exerce  le  plus  de  souveraineté  : ne  serait-ce  pas  un 
des  sens  nombreux  de  la  légende  d’Hélène?  Les  graciles  danseuses  des 
fresques  de  Cnosse  ne  le  contrediront  pas  ! 

Mais  l'invasion  dorienne  anéantit  cette  civilisation  fleurie.  Une  race 
belliqueuse  et  virile  balaye  ce  luxe  féminin.  Il  se  réfugie  autour  des 
temples  d'Astarté,  à Paphos.  Le  filigrane  mycénien  y tresse  ces  légères 
boucles  d'oreilles  phéniciennes  où  se  balancent  de  petites  colombes  d'or. 
Mais  quand  les  Ioniens  de  l'Archipel  et  de  la  côte  d'Asie-Mineure  font 
refleurir  à nouveau  le  génie  hellène,  ils  reprennent  aux  Chypriotes  l'idée 
de  ces  bijoux  gracieux  : nous  allons  voir  dans  les  temples  de  Milet,  de 
Cnide  et  d'Athènes,  un  peuple  de  jeunes  filles  coquettes  et  souriantes, 
passer  dans  de  beaux  vêtements  colorés  et  tuyautés,  toutes  fières  de 
leurs  joyaux  d’or  et  de  pierreries. 

Il  n'est  point  facile  de  classer  avec  précision  les  bijoux  archaïques. 
Toutefois  maintes  légères  plaques  d'or,  rondes  ou  découpées  en  formes 
de  corolles  et  décorées  de  têtes  de  taureaux  ou  de  lions,  ou  même  de 
minuscules  masques  humains  ou  divins,  appartiennent  certainement  à 
la  période  primitive  du  grand  art  grec  : beaucoup  ont  été  trouvés  dans 
les  Cyclades.  Le  dessin  et  le  filigrane  y atteignent  des  délicatesses  déli- 
cieuses, mais  toujours  s'y  affirme  un  style  très  large  qui  sait  traiter 
élégamment  le  détail  et  ne  s'y  perd  jamais.  D'ailleurs,  nous  pouvons,  dès 
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le  milieu  du  vie  siècle,  nous  aider,  pour  recomposer  la  toilette  des  belles 
Grecques  d'alors,  des  statues,  des  vases  peints  et  des  médailles. 

Deux  races  et  deux  modes  partagent  l’art  : d'une  part,  des  statues 
rudes  et  mâles,  où  le  costume  reste  toujours  simple  et  souvent  austère, 
où  les  vertus  de  la  femme  ont  laissé  un  reflet,  mais  d'où  la  grâce  est 
absente;  celles-là  ne  portent  point  de  bijou.  D'autre  part,  au  contraire, 
tout  un  cortège  de  jeunes  femmes  parées,  qui  sont  de  belles  Ioniennes 
raffinées,  dédaigneuses  sans  doute  des  Doriennes  au  visage  sévère,  nous 
montrent  les  trésors  de  leurs  écrins  : en  elles  le  souffle  de  l'Asie  amollit 
la  beauté  grecque.  Sur  leur  chevelure  frisée  s'arrondissent  de  larges 
diadèmes  fleuronnés  ; des  disques  d'or  gravés  d’entrelacs  charmants  ou 
de  petites  fleurs  d'or  étincellent  à leurs  oreilles;  des  chaînes  d'or 
enlacent  leur  cou  et  soutiennent  sur  leur  poitrine  un  pendentif.  Ces  joyaux 
n’ont  plus  l’éclat  superbe  et  presque  barbare  de  ceux  des  reines  et  des 
princesses  mycénéennes  : ils  sont  plus  menus,  plus  coquets  aussi.  Souvent 
ils  se  composent  d'une  mince  feuille  d'or  estampée  ou  travaillée  au 
repoussé  : nous  en  possédons  dans  les  vitrines  de  nos  musées  ; sur  des 
plaques  suspendues  à des  colliers,  d'autres  images  humaines  sont 
figurées,  coquettes  elles  aussi  ; des  cordelettes  les  entourent  ; des  glands 
et  des  grelots  s’y  balancent.  A mesure  que  l'art  se  rapproche  du  temps 
de  Phidias,  ces  motifs  s’épurent  et  se  simplifient,  et  l'orfèvrerie  plastique 
y a plus  de  part.  Au  ive  siècle,  quand  toute  trace  d'archaïsme  a disparu, 
nous  trouvons  parmi  les  bijoux  grecs  de  merveilleuses  figurines  d’or, 
Victoires  nues  aux  ailes  grandes  ouvertes,  Silènes  rieurs,  satyres  cornus, 
Eros  volages,  et  parfois  des  bustes  de  femme  eux-mêmes  chargés  de 
bijoux.  Jamais  la  bijouterie  d'or  n'a  été  plus  raffinée  qu'en  ce  siècle  où 
Praxitèle  donna  à la  beauté  d’Aphrodite  la  forme  définitive  de  la 
séduction.  Tous  les  motifs  décoratifs  inventés  auparavant  sont  repris, 
développés  et  affinés  davantage  encore,  et  les  plus  gracieuses  des  figures 
y ajoutent  les  images  les  plus  aimables  de  la  vie.  Jusqu'au  déclin  de 
l'empire  romain,  les  artistes  n’ont  fait  que  répéter  ces  leçons.  La  bijou- 
terie ionienne  envahit  le  monde  antique  : de  la  Crimée  à l’Étrurie,  on  la 
retrouve,  tantôt  plus  riche,  tantôt  plus  pure,  mais  toujours  créée  à 
l'imitation  des  beaux  modèles  du  ive  siècle  hellénique. 

Cependant  le  siècle  d'Alexandre  apportait  à la  toilette  de  la  femme 
un  joyau  de  plus.  C'est  alors,  en  effet,  que  se  répandit  dans  tout  le 
monde  grec  la  mode  du  camée.  Si,  depuis  des  siècles  déjà,  des  artistes 
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gravaient  des  cachets  de  pierres  dures  et  leur  donnaient  même  des 
formes  plastiques  — scarabées,  lions,  animaux  divers,  — iis  n'avaient 
guère,  avant  la  seconde  moitié  du  ve  siècle,  utilisé  les  veines  naturelles 
des  onyx,  des  agates  et  des  calcédoines,  pour  donner  à des  sujets  gravés 
en  relief  sur  ces  précieuses  matières  un  coloris  qui  en  rehaussât  la 
beauté.  Lorsque  cet  art  se  mit  à fleurir,  sa  vogue  fut  rapide  et  extrême. 
Pyrgotèle,  dès  la  seconde  moitié  du  ive  siècle,  mène  cet  art  à son  apogée. 
Les  camées  paraissent  souvent  froids  dans  nos  collections  modernes  : 
mais  qu’on  les  imagine  portés  sur  un  vêtement  souple  et  léger,  ou  déco- 
rant des  diadèmes,  des  colliers  et  des  bagues,  utilisés,  en  un  mot,  comme 
bijoux,  par  ces  Grecques  aux  sobres  draperies  ! quelle  valeur  ne 
prennent-ils  pas  ? Choisis  avec  goût,  portés  avec  art,  ils  réchauffent  de 
leurs  couleurs  les  tons  clairs  des  voiles  et  retiennent  le  regard  en  lui 
offrant  un  fin  tableau.  Le  soleil  d'Orient  avive  leur  éclat,  heureusement 
harmonisé  avec  le  teint  mat  et  parfois  doucement  bruni  des  Grecques 
ou  des  Romaines.  D’ailleurs,  la  mode  du  camée  prépara  la  mode  des 
pierreries.  Au  temps  des  opulentes  monarchies  grecques  d'Lgypte  et 
d'Asie,  les  cabochons  de  pierres  rares  et  sans  prix,  et  en  même  temps 
les  perles  de  l'Inde,  s'ajoutent  dans  la  toilette  de  la  femme  aux  gemmes 
gravés.  C’est  le  luxe  alexandrin  qui  commença  donc  à substituer  la 
joaillerie  à la  bijouterie  d'or  des  temps  attiques  : le  bijou  ne  vaut  plus 
par  lui-même,  il  n'est  plus  un  objet  d'art  qui  retient  longtemps  les  yeux 
et  séduit  l’esprit  ; le  bijou  du  joaillier  est  une  note  dans  l’accord  de 
couleurs  qui  compose  la  toilette  d'une  femme.  Comme  il  en  advient 
aujourd’hui,  le  goût  de  la  couleur  prime  le  goût  de  la  ligne.  Cléopâtre 
étincelait  sans  doute  de  joyaux  mouvants  et  multicolores  d'où  la  grâce 
du  dessin  demeurait  absente,  et,  de  son  temps,  le  bijou  d'or  des  temps 
classiques  ne  parait  plus  que  des  femmes  d’une  âme  plus  discrète. 

Cette  mode  souvent  tapageuse  envahit  la  Rome  impériale.  L'Italie, 
quand  les  Grecs  y régnaient  par  l'esprit,  avait  produit  des  bijoux  d'or 
égaux  en  délicate  beauté  aux  plus  parfaits  bijoux  d'Ionie.  L'Aréthuse 
syracusaine  en  porte  à ses  oreilles  et  à son  cou,  qui  sont  d'une  simplicité 
charmante.  Les  tombes  étrusques  nous  ont  livré  les  plus  jolies  des 
bractées  et  les  plus  fins  des  filigranes.  Mais  la  Rome  d'Auguste  héritait 
du  luxe  d'Alexandrie  plus  que  de  la  forte  Étrurie  et  de  la  Sicile.  Caton 
se  fût  voilé  la  face  devant  la  toilette  d’une  Agrippine.  Pétrone  nous  a 
décrit  ces  assemblages  de  perles  et  de  pierres  précieuses  que  les  élégantes 
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de  son  temps  portaient  en  boucles  d'oreilles  et  en  colliers  : des  perles 
géminées  tintaient  aux  oreilles,  si  bien  qu'on  les  avait  surnommées  des 
crotales.  Nos  musées  possèdent  des  colliers  où  des  grains  d’or  séparent 
des  pierres  ou  des  perles,  et  qui  soutiennent  des  pendentifs  de  pierreries. 
Le  joaillier  pouvait  varier  à l'infini  l'agencement  des  pierres  dans  les 
colliers,  les  ceintures,  les  diadèmes,  etc.  Elagabale  ornera  de  gemmes 
jusqu'à  ses  chaussures.  Lorsqu'il  ne  s’agit  plus  que  d’ordonner  des 
pierres  et  des  perles,  l’imagination  peut,  sans  effort,  renouveler  cet  art 
à l’infini. 

Et  toutefois  cet  art  est,  dans  son  raffinement,  plus  barbare  que 
l'éclatante  toilette  de  Clytemnestre,  puisque,  du  moins,  les  bijoux  d’or 
mycéniens  sont  rehaussés  de  gravures  subtiles.  L'histoire  du  bijou 
antique  nons  montre  ainsi  qu'après  avoir  inventé  les  formes  les  plus 
délicates  de  l'orfèvrerie,  l’humanité  est  retournée  à un  goût  très  primitif 
et  très  simple  : celui  des  pierres  de  couleur  dont  la  vivacité  mouvante 
suffit  à orner  somptueusement  un  beau  corps. 


N . de  Rome. 
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LE  BIJOU  DES  TEMPS  MODERNES 


L'art  de  la  bijouterie  n'est  secondaire  qu’en  apparence,  car  il  reflète 
plus  que  tout  autre  les  tendances,  les  goûts  d’une  époque,  et  concourt  à 
rembellissement  du  corps  humain.  Objet  de  luxe,  le  bijou  doit  s’assu- 
jettir à la  mode,  il  doit  être  en  rapport  avec  le  changement  des  idées, 
des  coutumes  et  surtout  des  vêtements.  Mais  il  est,  avant  tout,  la  mani- 
festation nécessaire  de  la  richesse,  et  les  époques  fastueuses  où  l’on 
sacrifie  à la  beauté  sont  celles  de  son  entier  développement.  Aussi,  de 
la  Renaissance  jusqu'à  la  fin  du  xvmc  siècle,  trouve-t-on  les  plus  riches 
bijoux,  adaptés  au  goût  d une  société  avide  de  plaisirs. 


Dès  le  début  du  xvie  siècle,  la  bijouterie  française  prend  un  essor 
considérable,  sous  la  poussée  de  mœurs  nouvelles.  Avec  François  Ier 
apparaît  la  vraie  cour,  celle  dont  les  traditions  se  perpétuent  jusqu’à  la 
fin  du  xvme  siècle.  Les  chasses,  les  voyages,  les  galas,  deviennent  les 
distractions  favorites  des  grands  seigneurs.  Chacun,  désireux  de  paraître, 
recherche  avec  un  soin  minutieux  tout  ce  qui  peut  l'avantager.  Et  cette 
tendance  s'accroît  d’autant  que  les  rois  encouragent  les  courtisans  de 
leur  exemple.  Certains  même,  comme  Henri  III,  ne  dédaignent  pas  de 
rêver  des  journées  entières  à des  détails  de  toilette  et  d’essayer  des 
arrangements  inédits  sur  les  personnes  de  leur  entourage.  Pour  plaire 
aux  rois  et  encouragés  par  eux,  princes  et  seigneurs  rivalisent  de  zèle  : 
le  luxe  devient  inouï  et  c’est  en  vain  que  des  édits  successifs  cherchent 
à enrayer  un  mouvement  parti  de  si  haut. 

Dans  ce  milieu  raffiné,  où  le  principal  désir  est  d'être  remarqué,  le 
bijou  devient,  en  même  temps  qu’une  parure,  une  preuve  de  richesse. 
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Aussi  toute  la  coquetterie  de  la  Renaissance  se  porte-t-elle  sur  de 
délicats  chefs-d'œuvre  de  bijouterie.  De  plus,  le  vêtement,  si  simple  de 
lignes  au  xvc  siècle,  se  modifie  et  les  étotfes,  par  leur  éclat  et  le  com- 
pliqué de  leurs  plis,  appellent  tout  naturellement  un  ornement  précieux. 
Le  bijou  est  donc  le  complément  utile  et  vient  ajouter  le  fini  à 
l'ensemble.  On  ne  néglige  rien  pour  que  l'œuvre  soit  belle  et  des 
sommes  considérables  encouragent  de  vrais  artistes. 

Et  si,  après  tout  cela,  on  considère  le  style,  quel  autre  plus  que 
celui  de  la  Renaissance  peut  mieux  s’adapter  à la  conception  du  bijou  ? 
Le  goût  italien,  qui  inspire  presque  tous  les  arts  de  cette  époque,  apporte 
avec  lui  la  précision  et  la  minutie  des  détails.  Les  dessous  ne  sont  jamais 
négligés  et  la  finition,  poussée  quelquefois  jusqu’à  l'extrême,  ne  nuit  pas 
cependant  à la  perfection  du  tout.  Le  plus  grand  soin  est  aussi  apporté 
à la  pureté  de  la  matière.  L'or  est  toujours  employé  à vingt-deux  carats  : 
ainsi  il  s’oxyde  moins  et  conserve  cette  grande  plasticité  qui  donne  le 
modelé  des  pièces  de  cette  époque.  Les  émaux  s’appliquent  à merveille 
sur  un  tel  métal  et  conservent  cette  transparence  que  nous  pouvons 
encore  admirer  aujourd'hui.  Les  pierres  ne  sont  jamais  trop  nom- 
breuses; placées  avec  discernement, elles  ne  nuisent  pas  à l'effet  général. 
Elles  ne  sont  qu’un  ornement,  jamais  la  raison  d'être  de  l'œuvre.  Les 
pierres  de  couleur,  les  diamants,  taillés  en  rose  ou  en  pointe  naïve,  y 
sont  fréquemment  employés.  Mais  la  pierre  la  plus  répandue  est  à coup 
sûr  la  perle,  qui  arrive  à être  d'un  usage  si  courant  qu'on  l'utilise  même 
sans  monture  pour  orner  les  vêtements.  La  douceur,  la  discrétion  de 
sa  teinte,  la  font  alors  préférer  aux  pierres  plus  brillantes. 

La  recherche  dans  la  simplicité,  ajoutée  au  fini  du  travail  et  à la 
pureté  de  la  matière,  sont  les  caractéristiques  du  bijou  de  la  Renaissance. 
Avant  d’être  une  parure,  il  est  un  objet  d'art  et  tire  sa  valeur  du 
travail  et  du  talent  de  l'artiste. 

La  bijouterie  du  xvie  siècle  marque  donc  un  progrès  considérable 
sur  celle  du  siècle  précédent,  dont  elle  se  différencie  par  une  exécution 
plus  soignée,  due  peut-être  en  partie  à l’invention  de  la  lime  et  surtout 
par  la  variété  infinie  des  formes. 

Aux  images  religieuses  du  xvc  siècle  succèdent  celles  plus  riantes  de 
la  Renaissance.  Les  sujets  antiques  réapparaissent  en  même  temps  que 
les  idées  de  constance  et  d’attachement;  enfin,  la  figure  humaine  tient 
une  place  prépondérante  dans  l'ornementation. 
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Mais,  dès  la  seconde  moitié  du  xviic  et  pendant  une  partie  du 
xvme  siècle,  la  conception  du  bijou  se  modifie  complètement.  Le  métal 
et  les  émaux  disparaissent  pour  laisser  la  place  principale  aux  pierres 
de  couleur  et  au  brillant.  Celui-ci  surtout  est  à la  mode  et  nous  pou- 
vons mal  présumer  d’une  époque  qui  préfère  l’éblouissante  clarté  du 
diamant  à la  simplicité  de  la  pièce  ciselée.  Le  métal  est  seulement 
employé  pour  sertir  les  pierres  qui,  groupées,  forment  tous  les  orne- 
ments. Désormais,  le  bijou  n’est  plus  qu'une  œuvre  de  joaillerie  et,  dans 
ce  sens,  sont  faits  des  progrès  considérables.  Des  tailles  nouvelles  pro- 
duisent le  non  recoupé  et  par  la  suite  le  recoupé.  Des  imitations  nom- 
breuses de  pierres  précieuses  sont  découvertes,  afin  de  satisfaire  aux 
exigeances  toujours  croissantes  d'une  mode  dispendieuse  : le  jais,  les 
« pierreries  du  Temple  »,  en  cristal  coloré,  remplacent  les  vraies  pierres 
dont  elles  donnent  l'illusion,  tout  en  étant  d'un  prix  assez  abordable. 
Les  compositions  elles-mêmes,  bien  que  limitées  parle  peu  de  diversité 
et  de  souplesse  de  la  matière,  ne  manquent  pas  de  goût,  quoique  trop 
riches  et  un  peu  lourdes.  Mais  le  bijou  est,  avant  tout,  le  produit  d'une 
époque,  et  la  vraie  cause  de  son  évolution,  il  faut  la  chercher  dans 
les  mœurs  de  la  société  du  xvne  siècle. 

Plus  que  jamais,  à ce  moment,  s’est  fait  sentir  le  besoin  de  briller, 
d'éblouir  par  la  richesse.  La  vie  de  cour  se  passe  dans  des  distractions 
continuelles,  toujours  de  nouvelles  surprises;  ce  ne  sont  que  ballets, 
comédies,  mascarades,  festins,  carrousels,  chasses  et  voyages.  On  y 
recherche,  pour  paraître,  tout  ce  qui  donne  une  note  claire,  les  étoffes 
voyantes,  le  clinquant.  Le  roi  lui-même  tient,  par  cette  mode  à prouver 
sa  grandeur,  et  l’on  raconte  qu’en  1664,  dans  une  fête  donnée  en  l’hon- 
neur de  Mlle  de  La  Vallière,  il  se  montra  entièrement  couvert  de  diamants, 
lui  et  son  cheval.  Son  exemple  devait  être  suivi  et  cette  coutume  prend 
un  tel  essor,  que  les  plus  grands  personnages  ne  dédaignent  pas  de 
s’emprunter  mutuellement  leurs  bijoux.  Les  vêtements  ruissellent  de 
pierreries. 

La  mode  du  clinquant  durera  même  au  xvme  siècle  et  l’orgueilleux 
bijou  Louis  XIV  sera  encore  assez  estimé  en  1758,  pour  que  l’invention 
de  Strass  ait  un  succès  considérable. 
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C'est  cependant  au  xvin0  siècle  que  nous  assistons  à la  rénovation 
de  l'art  du  bijoutier  ; le  métal  redevient  en  honneur  et  la  ciselure,  les 
émaux,  les  camées,  associent  agréablement  leurs  effets.  Tout  le  charme 
de  cette  époque  réapparaît  dans  des  bijoux  qui  s'adressent  plus  à l’esprit 
qu’aux  yeux. 

La  matière  n’est  certes  pas  aussi  pure  qu’au  xvie,  bien  que  l’or  y 
soit  utilisé  de  préférence  à l’argent  et  même  à l’acier,  dont  l'emploi 
dans  la  bijouterie,  importé  d’Angleterre,  eut  un  grand  succès  sous  le 
règne  de  Louis  XVI. 

L’exécution  est  encore  très  soignée  ; la  ciselure  et  la  gravure  y 
tiennent  la  première  place.  Mais,  à l’encontre  des  principes  de  la 
Renaissance,  les  artistes  cherchent  plutôt  l’effet  d’ensemble  que  la 
minutie  des  détails.  Les  styles  Louis  XV  et  Louis  XVI  donnent  aux 
ornements  une  échelle  beaucoup  plus  grande  que  celle  qui  est  usitée 
jusqu’à  ce  jour.  Et  le  bijou  gagne  ainsi  en  simplicité. 

Les  émaux,  les  camées,  viennent  ajouter  leur  note  reposante  ; ils 
remplacent  avec  avantage  les  ensembles  trop  voyants  du  siècle  passé. 

La  caractéristique  essentielle  des  bijoux  du  xvme  siècle  est  la  sen- 
timentalité délicieuse  si  en  vogue  à cette  époque.  Ils  ne  sont  plus  faits 
pour  éblouir,  mais  pour  charmer;  aussi  leur  langage  est-il  tout  entier 
empreint  de  sensualité.  Les  flèurs  y abondent,  ainsi  que  les  guirlandes, 
les  trophées,  les  couronnes,  les  emblèmes,  les  bergerades.  C’est  aussi  à 
ce  moment  que  se  répand  la  mode  de  porter,  en  guise  de  bijoux,  des 
portraits  en  miniature  ou  des  souvenirs  de  personnes  chères. 

La  grâce  et  la  délicatesse  du  xvme  siècle  se  retrouvent  entières  dans 
la  bijouterie. 


L'évolution  de  l'art  de  la  bijouterie  est  donc  intimement  liée  au 
changement  des  mœurs,  dont  elle  est  obligée  de  satisfaire  les  exi- 
geants. Elle  est  enfin  pour  nous  un  document  précieux,  car  elle  reflète 
l'histoire  et  les  idées  des  classes  dirigeantes,  pour  qui  ont  été  faits  la 
plupart  des  bijoux. 


Emile  Bailly. 


LE  BIJOU 

DE  LA  RÉVOLUTION  A NOS  JOURS 


Aux  heures  troublées,  le  bijou  revêt  un  aspect  symbolique.  Cessant 
d'être  l'ornement  puéril  d'une  civilisation  sceptique,  il  rejoint,  à travers 
les  temps,  par  un  obscur  et  merveilleux  atavisme,  les  premières  parures, 
à leur  origine  signe  distinctif  de  la  tribu  ou  de  la  race. 

Comme  les  foules  gravent  sur  les  monuments,  aux  jours  lumineux 
de  croyance  collective,  les  unes  dans  la  calligraphie  hautaine  d'inscrip- 
tions lapidaires  à la  gloire  de  Dieu  et  du  Prophète,  les  autres  dans  l’ima- 
gerie, accessible  à tous,  des  vitraux  étincelants  ou  des  statues  débonnaires, 
leur  foi  inébranlable  et  leur  espoir  de  vie  future,  ainsi,  aux  jours  de 
discorde,  les  hommes  veulent,  sur  leur  poitrine,  un  signe  qui  dise  leur 
pensée  naïve,  leur  aspiration,  leur  désir.  Du  bonnet  phrygien  en  métal, 
pendu  à un  mince  ruban  tricolore,  nos  ancêtres  révolutionnaires 
aimèrent  à s’orner  ; sur  le  chaton  d'une  bague  modeste,  l'émailleur, 
pour  eux,  inscrivit  les  mots  dont  le  mirage  les  grisait  : La  Loi , la  Nation. 
Au  pourtour  d’une  boucle  de  cuivre,  les  phrases  ciselées  dirent  leur 
idéal  : La  Liberté  ou  la  Mort,  Vivre  libre  ou  mourir.  Le  bijou  devint 
un  emblème  de  foi  civique  après  avoir  été  le  traducteur  des  sentiments 
mièvres  d'amours  futiles. 

Emblème  modeste  dont  l'argent,  et  surtout  le  cuivre,  formèrent  la 
base.  Aussi  bien,  toute  marque  extérieure  d’opulence  était-elle  bannie, 
les  riches  avaient  fui  vers  des  lieux  qu'ils  supposaient  plus  propices  et 
où  leurs  songes  n'étaient  pas  troublés  par  le  bruit  sec  des  guillotines. 
D'autre  part,  la  suppression  des  maîtrises  et  des  jurandes  portait  aux 
industries  de  luxe  un  nouveau  coup  dont  l'effet  devait  se  répercuter 
longtemps  encore. 

Mais  l'amour  de  ce  qui  brille,  de  ce  qui  étincelle  et  réjouit,  demeure, 
vieil  et  admirable  fonds  de  barbarie  où  s'alimente  l'art  sous  toutes  ses 
formes,  dans  le  cœur  des  individus.  A peine  la  tempête  fut-elle  calmée 
qu'il  y eut  une  réaction;  on  alla  vers  les  fêtes  bruyantes  comme  aupa- 
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ravant  on  allait  vers  le  crime.  L imitation  de  l'antiquité  prit  un  nouvel 
essor  : Athènes  et  Rome  devinrent  les  articles  du  Credo  de  la  nouvelle 
foi  ; prêtresses  inspirées,  les  femmes  se  drapèrent  de  péplums,  voilant  à 
peine  leur  nudité  tentatrice  sous  des  voiles  à la  grecque.  Les  doigts  de 
leurs  pieds  menus,  que  chaussaient  des  cothurnes,  se  parèrent  de  bagues, 
comme  les  doigts  de  leurs  mains  frêles;  des  anneaux  entourèrent  leurs 
bras,  au  poignet,  près  du  coude  et  de  l’épaule  ; des  cercles  d’or  pen- 
dirent à leurs  oreilles;  leur  cou  supporta  les  gros  maillons  d'une  lourde 
chaîne  en  sautoir,  par  la  volonté  de  cette  mode  d'une  perversion 
attendrissante  qui  ne  dura  que  peu  de  temps.  En  ces  jours  de  guerres 
étrangères  et  de  luttes  intestines,  on  marchait  trop  côte  à côte  avec  la  mort 
pour  ne  pas  s'éprendre  à chaque  heure  d’une  chose  qui  parût  nouvelle. 


Bonaparte,  consul,  puis  empereur,  voulut  le  faste  à sa  cour.  Son 
avènement  fut  pour  la  joaillerie  l’annonce  d'une  ère  de  prospérité.  Le 
bruit  des  fêtes  emplit  à nouveau  le  vieux  palais,  joyeux  d’abriter  le 
rival  en  gloire  des  Césars  défunts.  Pour  les  reines  de  jeunesse  et  de 
beauté  qui  circulaient  sous  les  voûtes  royales,  il  fallut  des  diadèmes  dont 
les  pierres  étincelassent  sous  les  flambeaux.  Le  farouche  David  assagi, 
fasciné  par  le  regard  de  l'aigle,  nous  a laissé  de  ce  luxe  une  description 
magistrale.  Au  Sacre  de  Napoléon , Joséphine  agenouillée,  est  couverte 
de  bijoux  et  de  pierres  ; les  duchesses  de  La  Rochefoucauld  et  de  La 
Valette  soutiennent  son  lourd  manteau,  parées,  elles  aussi,  comme  une 
châsse  païenne;  et  au  front,  à la  poitrine,  aux  bras  des  spectatrices  de 
cet  inoubliable  spectacle,  brillent  les  perles,  les  diamants,  que  montèrent 
pour  elles  Foncin  ou  Nitot.  Comme  aux  grands  jours  des  siècles  pré- 
cédents, le  bijou  s'incorpora  au  vêtement  lui-même  : les  manches,  la 
bordure  des  robes,  s'ornèrent  de  pierreries  ou  de  chaînes  d'or  et,  le 
goût  de  l'antiquité  persistant,  on  vit  la  vogue  des  camées,  montés,  selon 
leur  taille,  en  boucles  de  ceinture,  en  bandeaux,  en  pendants  d’oreilles. 

Vers  1810,  il  y eut  réaction  contre  l’abondance  des  bijoux.  Nos 
aïeules  se  parèrent  de  ces  belles  et  souples  étoffes  : châles  et  cache- 
mires, qu'Isabey  nous  montre  dans  ses  miniatures.  Pour  retenir  le  pli 
savant  de  leurs  écharpes,  pour  les  croiser,  elles  usèrent,  les  unes,  de 
modestes  broches  d'acier,  les  autres  d’un  ovale  d'or  entourant  le  portrait 
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de  quelque  personne  aimée.  L’amour  réapparaissait  dans  la  parure 
et  réclamait  ses  droits,  non  plus  libertin  et  joyeux  comme  au  siècle 
précédent,  mais  avec  une  nuance  de  sentimentalisme  vaporeux  qui, 
s’accentuant,  allait  amener  la  grande  vogue  de  ces  médaillons,  que 
toutes  les  époques  ont  connu,  et  probablement  connaîtront,  mais  qui 
devaient  faire  fureur  sous  la  Restauration  : médaillons  gardant  sous 
leur  verre  une  initiale,  un  chiffre,  un  tableau  même,  formé  des  cheveux 
d’une  personne  absente  ou  disparue. 

Car  le  courant  du  Romantisme  se  dessinait  déjà;  on  cherchait  dans 
la  rêverie  un  refuge  où  se  consoler  des  deuils  et  des  chagrins.  Les  Tui- 
leries, silencieuses  depuis  le  retour  des  Bourbons,  avaient  peu  de  fêtes 
brillantes.  Les  émigrés,  revenus  à la  suite  du  roi  impotent,  restaient 
attachés  aux  bijoux  de  famille  qui  leur  rappelaient  les  temps  heureux 
de  l’ancien  régime.  Le  costume  voulait  imiter  les  formes  du  Moyen-Age 
mis  à la  mode;  de  longues  manches  cachaient  à demi  les  mains;  des 
fraises  ou  de  hautes  collerettes  enserraient  les  cous;  de  lourdes  toques  à 
la  Jeanne  d’Arc , que  l’on  gardait  même  en  soirée,  couvraient  les  che- 
veux : pourquoi  alors  se  parer  d’un  peigne  ornemental,  d'une  aigrette 
ou  d'un  bandeau,  de  bagues,  de  colliers,  que  nul  n’aurait  pu  voir? 

Lorsqu’enfin  cette  éclipse  cessa,  on  se  montra  plus  épris  de  l'appa- 
rence de  la  richesse  que  de  la  richesse  elle-même.  Les  pierres  à bon 
marché  : cristal  jaune,  topazes,  aigues-marines,  venues  du  Brésil  ou  du 
Mexique,  firent  fureur. 

Au  moment  de  la  campagne  d'Egypte,  on  avait  vu  un  engouement 
pour  les  bijoux  en  formes  de  scarabées,  de  sphinx,  d’obélisques.  Lorsque 
mourut  le  duc  de  Berry,  puis  Louis  XVIII,  on  porta  des  bijoux  de  deuil 
en  jais  ou  en  acier.  Vers  1827,  l'exhibition  d’une  girafe  fit  courir  tout 
Paris  : on  s’orna  de  bracelets  à la  girafe , d'épingles  à la  girafe,  de 
broches  à la  girafe.  Ainsi  les  moindres  événements  se  reflètent  dans 
les  moindres  objets;  l’homme  met  partout  la  marque  de  ses  préoccupa- 
tions, de  ses  désirs  ou  de  ses  joies. 


L'avènement  de  Louis-Philippe  marque  l’ascension  définitive  de 
l’aristocratie  de  la  richesse  : banquiers,  négociants,  ayant  leur  hôtel  à la 
chaussée  d’Antin,  partisans  d'un  luxe  voyant,  mais  économique. 

D'autre  part,  le  Romantisme  esta  son  apogée  : Balzac,  Victor  Hugo, 
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Théophile  Gautier,  Delacroix,  ces  noms  éclatent  comme  des  fanfares. 
La  jeunesse,  ivre  de  lyrisme,  rêve  d'amours  tragiques,  de  dagues,  de 
poisons,  de  tortures. 

Le  bijou  retfète  ces  tendances.  L'ogive,  le  casque  empanaché,  le 
blason,  sont  des  sujets  favoris  pour  broches  et  agrafes.  Froment-Meurice 
père  cisèle  des  bracelets  gothiques,  dont  l'un  représente  divers  épisodes 
de  la  vie  de  saint  Louis  ; un  autre  bijoutier,  Nevillé,  compose  une 
chaîne  d’or  où,  parmi  des  branches  entrelacées,  se  déroule  une  chasse 
au  sanglier,  avec  meute  et  pages  sonnant  du  cor.  On  pourrait  remplir 
des  volumes  d'exemples  de  ce  genre. 

Le  serpent  est  un  motif  fréquent  dans  la  bijouterie  de  cette  époque. 
Non  le  serpent  régulier  et  souple,  enserrant  le  bras  à la  façon  d’un  bra- 
celet antique,  mais  le  serpent  faisant  partie  d'un  sujet  narratif  : soit  qu'il 
attaque  le  nid  que  l'oiseau  effrayé  tente  de  défendre,  soit  que,  percé 
d’une  flèche,  enroulé  à une  branche,  il  dévore  un  oiseau. 

Non  seulement  le  Moyen-Age,  mais  encore  la  Renaissance,  tant 
italienne  que  française,  fut  étudiée.  On  vit  des  nymphes  en  des  poses 
élégiaques,  des  naïades  transies,  des  angelots  chanteurs  ou  musiciens, 
en  imitation  ou  souvenir  des  enfants  de  Donatello,  former  le  sujet  d'une 
broche,  d’une  boucle,  d’une  agrafe.  Lorsque  Louis-Philippe  travailla  à 
la  restauration  de  Versailles,  on  interpréta  le  style  Louis  XIV,  et  de 
quelle  façon  ! 

Fréquemment,  les  ciseleurs  s’adressèrent  aux  sculpteurs  pour  leur 
demander  des  modèles.  Parfois  on  reproduisit  en  épingles  ou  broches 
de  grandes  statues  : Pradier,  Geoff  roy  de  Chaumes,  Feuchères,  Cavelier, 
David  d’Angers,  ont  ainsi  leur  nom  attaché  à l'histoire  de  la  bijouterie. 

Le  ciseleur  le  plus  réputé,  le  plus  habile  aussi,  du  règne  de  Louis- 
Philippe,  fut  Froment-Meurice  père.  Mêlé  de  très  près  au  mouvement 
romantique,  ami  des  artistes,  il  reçut  de  Victor  Hugo  les  vers  si  souvent 
cités  : 

Nous  sommes  frères  : la  fleur 
Par  deux  arts  peut  être  faite. 

Le  poète  est  ciseleur, 

Le  ciseleur  est  poète. 

qui  suffiraient  à démontrer  la  popularité  de  la  ciselure  et  des  cise- 
leurs, popularité  que  Froment-Meurice  partagea  avec  quelques-uns  de 
ses  confrères. 
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D'ailleurs,  quel  est  le  bijou  qui  n’avait  pas  de  vogue  ? Une  litho- 
graphie de  Deveria  nous  montre  une  jeune  femme  assise  devant  une 
glace  et  se  parant  du  contenu  d’un  écrin,  placé  près  d’elle  sur  une  table  : 
épingles  de  coiffure,  ornements  de  front,  chaînes,  bracelets,  diadèmes, 
broches,  colliers,  hautes  boucles  de  ceinture,  étalent  à l’envi  leur 
richesse. 

Ce  fut  alors  le  règne  de  la  ferronnière.  Sans  doute,  l'ornement  cher 
au  modèle  de  Léonard  était  réapparu  un  instant  sous  l’Empire  — on  le 
voit  notamment  dans  l'admirable  et  langoureux  portrait  de  l’impératrice 
Joséphine,  par  Prudhon,  — mais  ce  n'est  qu’à  la  fin  de  la  Restauration 
qu’il  brilla  avec  éclat,  pour  être  à son  apogée  vers  1846,  date  à laquelle 
toute  femme  porta  la  ferronnière  dont  la  mode  disparut  presque  entiè- 
rement après  la  révolution  de  1848. 


La  cour  de  Louis-Philippe  avait  donné  l'exemple  de  toutes  les 
vertus  bourgeoises,  ennemies  du  faste  coûteux  et  des  fêtes  brillantes. 
La  réaction  devait  venir  avec  le  Second  Empire,  et  les  Tuileries,  à 
nouveau,  allaient  retentir  de  bruits  joyeux,  allaient  voir  réapparaître 
une  cour  fastueuse,  éprise  de  vêtements  dorés  et  d'uniformes  étince- 
lants. La  lueur  nacrée  des  perles,  l'éclat  des  diamants,  furent  chers  aux 
femmes  de  cette  époque,  plus  que  les  enlacements  subtils  de  l'émail  et 
des  métaux  précieux,  plus  que  les  fines  et  délicates  ciselures. 

L’exemple  partait  d'en  haut.  L’impératrice  aimait  les  pierreries. 
Dans  les  toiles  où  Winterhalter  fixa  sa  beauté  hautaine  et  orgueilleuse, 
elle  a pour  tout  bijou  la  perle  qui  brille  à ses  oreilles  ou  le  splendide 
orient  d'un  collier.  Dans  son  costume  officiel,  la  souveraine  — voyez-la 
dans  le  portrait  de  Winterhalter,  comme  dans  la  scène  où  Yvon  nous 
la  montre  aux  côtés  de  Napoléon  III,  qui  remet  au  baron  Haussmann 
le  décret  d’annexion  des  banlieues  — la  souveraine  a,  sur  ses  bandeaux 
sombres,  un  diadème  de  pierreries,  des  bracelets  à ses  bras,  des  perles 
à son  cou. 

Et  toujours,  à Compiègne,  à Saint-Cloud,  aux  Tuileries,  1 impéra- 
trice reste  fidèle  à ces  parures  préférées.  Relisez  Mme  Carette  : l'Impé- 
ratrice « porte  des  fleurs  en  diamants  »,  des  « aigrettes  de  brillants»,  un 
diadème  « formé  de  neuf  gros  fleurons  d'émeraudes  enchâssés  de 
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diamants  »,  « une  rosée  de  diamants  s’élançant  en  aigrette  »;  le  soir, 
pour  soutenir  le  bas  de  sa  coiffure  près  de  la  nuque,  « deux  grosses 
boucles  de  diamants  des  diamants,  toujours! 

Les  dames  de  la  cour  imitent  l'impératrice.  La  princesse  Mathilde 
est  renommée  pour  la  beauté  de  ses  perles  et  de  ses  diamants,  dont  le 
détail  nous  est  laissé  par  le  catalogue  dressé  en  1904.  Elle  s’en  pare 
lorsque  Hébert  et  Giraud  peignent  son  portrait.  Quand  elle  pose  pour 
Giraud,  elle  porte,  avec  ses  bijoux  à la  mode  russe,  le  fameux  collier 
de  perles  donné  par  Napoléon  Ier  à Catherine  de  Wurtemberg. 

Et  les  gravures  populaires  du  Comte-Calix,  de  Montaud,  de  Marchai, 
l'œuvre  de  Stevens  lui-même,  à part  quelques  exceptions,  montrent  ce 
même  culte  des  pierreries,  qui  alla  jusqu’à  l’imitation  en  brillants  des 
fines  et  souples  dentelles.  Pourtant,  à côté  des  joailliers,  les  bijoutiers 
ne  restaient  pas  inactifs.  Le  bijou  à la  mode  fut  le  bracelet.  On  vit  le 
bracelet-jarretière,  semblable  à un  ruban,  qui  glissait  dans  un  coulant 
fixé  à une  de  ses  extrémités,  adopté  après  le  voyage  de  Napoléon  III  en 
Angleterre  et  la  visite  de  la  reine  Victoria  à l'Exposition  de  i855,  par- 
tager l'engouement  public  avec  le  bracelet  en  forme  de  serpent,  composé 
d'écailles  enchevêtrées  les  unes  dans  les  autres. 

Puis,  sous  la  double  influence  de  Castellani  et  de  la  fameuse  collec- 
tion Campana,  exposée  en  1861  au  Palais  de  l'Industrie,  le  goût  s’éprit 
des  modèles  antiques  et  le  bijou  évolua  vers  la  parfaite  symétrie.  On 
eut  alors  des  bijoux  Campana,  en  or  jaune,  faits  de  cordelettes  et  de 
granulations;  des  bijoux  « dans  le  genre  étrusque  »,  avec  cadre  en  fili- 
grane et  attributs  « en  rapport  avec  le  sujet  ».  Objet  de  mode,  le  bijou 
se  soumet  à tous  les  caprices  du  jour. 

Après  l'antiquité,  l’Extrême-Orient,  puis  le  Maroc  et  l’Algérie, 
fournirent  des  modèles.  La  guerre  de  Chine  avait  à nouveau  attiré 
l’attention  vers  l'art  de  ces  pays  lointains  : en  s’inspirant  des  décors 
chinois  et  japonais,  on  fit  des  broches,  des  bracelets,  des  médaillons  en 
émaux  cloisonnés,  genre  dans  lequel  Falize  père  excella.  Ensuite,  on  vit 
le  corail,  l’onyx,  le  lapis,  enserrés  dans  des  nœuds  algériens  ; aux  bra- 
celets mauresques  pendirent  des  chaînes,  des  glands,  des  médailles, 
souvent  décorés  de  nielles. 

La  fin  de  l'Empire  vit  la  vogue  de  Longchamp.  On  porta  alors,  à 
l imitation  de  l'Angleterre,  des  bijoux  sportifs  : fer  à cheval,  cor  de 
chasse,  fouet,  tête  de  cheval  ou  de  chien,  ancre,  rame,  etc.,  soit  découpés 


(Musée  des  Arts  décoratifs.) 


V 


LE  BIJOU  DE  LA  RÉVOLUTION  A NOS  JOURS 


387 

et  ciselés  dans  le  métal,  soit  peints  à l'envers  de  cristaux  de  roche  en 
cabochons,  qui  en  agrandissaient  l’image  à la  façon  d'une  loupe. 

Le  médaillon,  soutenu  au  cou  par  un  velours,  fut  alors  à la  mode 
et  il  resta  le  bijou  favori  de  longues  années  encore  après  nos  désastres, 
tantôt  fait  d'or  rouge  repercé,  tantôt  de  cristal  de  roche  orné  d'un  chiffre 
en  brillants,  tantôt  d’émail  opaque  orné  d’un  décor  en  émail  transparent. 

Car  la  période  qui  suivit  nos  désastres  ne  vit  pas  l’éclosion  de 
modèles  nouveaux.  L’or  rouge  repercé,  d’abord  employé  en  boutons  de 
manchettes  à la  fin  du  Second  Empire,  s’appliqua  à tout  et  eut  une 
vogue  extraordinaire,  qu'il  partagea  bientôt  avec  les  bijoux  en  or  poli, 
faits  d'un  ruban  étroit  et  tordu  sur  lui-même,  à l'imitation  de  certaines 
ferronneries  vénitiennes. 

Ainsi,  depuis  plusieurs  lustres,  fièvreusement,  on  interrogeait  les 
œuvres  antérieures.  Chaque  industrie  interprétait,  copiait  presque,  les 
œuvres  des  industries  différentes  qui  l’avaient  précédée,  caractéristique 
d'un  siècle  qui  voulait  emprunter  aux  autres  siècles  toutes  leurs  ten- 
dances et  toutes  leurs  beautés,  sans  songer  à étudier,  à admirer  et  à inter- 
préter, les  beautés  éternelles  de  la  nature  : la  fleur,  l'insecte,  l'oiseau, 
tout  ce  qui  tressaille  et  palpite  au  souffle  du  vent,  tout  ce  qui  vibre  et 
se  meut  sous  le  soleil.  Une  réaction  bienfaisante  allait  bientôt  se 
dessiner,  dont  nous  voyons  chaque  jour  éclore  les  fruits  nouveaux,  pour 
la  splendeur  de  notre  époque,  belle  entre  les  plus  belles,  et  que  nous 
avons  tant  de  raisons  d'aimer  et  d'exalter.  L'art  décoratif,  remis  en 
honneur,  prenait  place  aux  Salons  annuels,  aux  côtés  de  la  peinture  et 
de  la  sculpture  : le  décorateur  comme  l'ébéniste,  le  potier  comme  le 
bijoutier,  s'affirmaient  créateurs;  dans  tout,  on  cherchait  plus  de  rythme, 
plus  d’harmonie  et  de  beauté. 

Rompant  avec  les  modèles  surannés,  suivant  les  caprices  innom- 
brables de  son  imagination  féconde,  René  Lalique  a montré  la  voie. 
Soit  qu’il  affronte,  dans  l'or  d'un  pendentif,  les  formes  délicates  de 
quelque  insecte,  qu'il  égrène  la  grappe  des  glycines  tombantes,  toujours 
Lalique  se  montre  épris  des  belles  couleurs  et  des  taches  harmonieuses 
qu’elles  produisent,  sans  se  soucier  beaucoup  de  la  valeur  marchande 
des  pierres  qu'il  enchâsse.  Théâtral  parfois,  sa  fantaisie  décorative  va 
jusqu'au  défaut  d'appropriation  des  formes  qui  lui  plaisent,  et  ce  n'est 
pas  toujours  à tort  que  certains  reprochent  à ses  bijoux  d'être  plus  des 
objets  de  vitrine  que  des  objets  de  parure,  que  d'autres  accusent  ses 
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peignes  d'oublier  avec  trop  de  facilité  que  des  cheveux  souples  s'accro- 
cheront aux  aspérités  de  leurs  ornements.  Mais  ne  vaut-il  mieux  se 
plaindre  de  l'exagération  de  certaines  qualités,  que  déplorer  leur  absence 
irrémédiable  ? 

Vever,  au  contraire,  plus  classique,  Vever  dont  M.  Léonce  Bénédite 
analysa  naguère  le  talent  d'une  plume  si  pénétrante  et  si  subtile,  se 
préoccupe  de  la  beauté,  de  l'éclat  des  pierreries  qu’il  monte.  A côté  de 
ses  conceptions  propres,  toutes  de  clarté,  de  bon  goût  et  de  pondération, 
il  ne  craint  pas  de  joindre,  dans  ses  magasins,  les  bijoux  qu’il  exécute  en 
collaboration  avec  des  artistes  auxquels  il  fait  appel  dans  un  esprit 
d'éclectisme  savant. 

Puis,  c'est  Gaillard,  rival  de  Lalique  dans  l’art  subtil  d'interpréter 
les  formes  des  insectes  et  des  fleurs,  Gaillard,  dont  certains  peignes  et 
certaines  bagues  resteront  des  modèles  admirés  par  tous;  c'est  Nocq, 
d'un  esprit  plus  inquiet  et  plus  curieux,  ciseleur  sans  émule  ; Mangeant, 
dont  les  motifs  favoris  sont  empruntés  au  monde  marin  : hippocampes, 
algues  enlaçant  dans  leurs  détours  ingénieux  des  nacres  aux  colorations 
riches;  Mmo  René  Jean  alliant  les  formes  végétales  aux  combinaisons 
géométriques,  qui  ont  pour  elle  un  attrait  particulier,  et  en  tirant  des 
motifs  dont  il  m'est  difficile  de  dire  tout  le  bien  que  je  pense;  Rivaud, 
qui  chercha  dans  l'inépuisable  trésor  des  civilisations  égyptiennes  et 
grecques  le  sujet  de  tant  d'admirables  bijoux,  montrant  ainsi  combien 
le  sens  décoratif  de  ces  races  lointaines  était  parfait  et  rapproché  de 
nos  conceptions,  puisque  tel  ou  tel  collier,  admiré  au  Salon,  pouvait 
l’étre  également  dans  les  vitrines  de  notre  Louvre. 

A côté  des  précédents,  et  de  beaucoup  dont  la  liste  serait  trop  longue, 
certains  artistes  recherchent  dans  la  gamme  riche  des  émaux  les  colo- 
rations dont  ils  enrichissent  le  métal  mis  en  œuvre;  les  uns,  comme 
Grandhomme,  en  peignant  d'élégantes  silhouettes,  d'énigmatiques  pro- 
fils, qui  formeront  le  motif  central  d'une  broche  ou  d'un  pendentif, 
travail  précieux  venant  enrichir  une  précieuse  matière,  pour  la  joie, 
chaque  jour  renouvelée,  de  l'élégante  qui  s'en  pare;  d'autres,  comme 
Feuillâtre,  en  groupant,  entre  les  minces  cloisons  habilement  disposées 
des  bijoux  qu’ils  conçoivent,  le  cristal  translucide  de  leurs  émaux  cha- 
toyants. 

Les  matières  plus  pauvres,  elles-mêmes,  ne  sont  pas  dédaignées, 
et  l’art  les  embellit  de  son  charme.  Henri  Hamm  a réhabilité  la 
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corne  en  l’employant  dans  des  peignes  et  des  épingles  de  forme  impec- 
cable et  de  lignes  fantaisistes  et  harmonieuses,  et  derrière  lui,  bientôt, 
d'innombrables  personnes  se  mirent  à œuvrer  cette  matière,  dont,  aux 
derniers  Salons,  la  vogue  semblait  égaler  celle  qu'eut,  à son  heure,  le 
malheureux  cuir  repoussé,  mais  surtout,  avec  ceux  de  Hamm,  les  bijoux 
de  Mlle  O'Kine,  par  l'art  délicat  et  spontané  qu'ils  révèlent,  méritent 
qu’on  s'y  attarde  et  qu'on  les  loue  sans  réserve. 

Ainsi,  toutes  les  matières,  depuis  l’or  jusqu’à  la  corne,  depuis  le 
diamant  jusqu'à  la  coquille  nacrée  de  quelques  mollusque,  s’offrent  aux 
artistes  prestigieux  qui  s’en  emparent  pour  travailler  à la  parure  de 
l'Idole  éternellement  louée  et  glorifiée  : la  Femme,  divinité  inspiratrice 
des  plus  belles  œuvres  d'art,  pour  qui  surtout  furent  créées,  au  cours 
des  siècles,  la  féérique  richesse  des  bagues,  des  colliers,  des  joyaux  de 
toute  sorte,  offrandes  accumulées  au  pied  de  son  trône  immortel. 

René  Jean. 
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On  signale  de  différents  côtés,  en 
particulier  d’Italie,  l’énergique  cam- 
pagne qui  se  dessine  contre  l’arra- 
chement illogique  des  œuvres  d’art  à 
leur  milieu  indispensable,  à l’ambiance 
sans  laquelle  leur  sens  véritable  est 
diminué  et  demeure  incomplet. 

Cette  campagne  a pour  chef  outre- 
monts le  très  éminent  directeur  des 
Beaux-Arts  en  Italie,  M.  Corrado  Ricci, 
qui  a donné  des  ordres  exprès  pour 
arrêter  cet  exode,  vers  les  musées, 
d’œuvres  qui  pouvaient  parfaitement 
rester  à leur  place  historique. 

Voici  qu’en  France  le  même  mou- 
vement se  dessine,  ainsique  le  prouve 
le  document  suivant,  lettre  énergique 
adressée  à l’un  de  nos  confrères  par 
le  compositeur  Saint-Saëns  sous  ce 
titre  : les  Musées  nécropoles  de  l’Art: 

« A force  d’aller  dans  les  musées 
pour  y voir  des  objets  d’art,  beau- 
coup de  gens  sont  arrivés  à croire 
que  les  objets  d’art  sont  faits  pour 
être  enfermés  dans  des  musées.  Cette 
idée  est  encouragée  par  les  conser- 
vateurs, sans  cesse  occupés  à enrichir 
les  musées  dont  ils  ont  la  garde. 

» Cette  idée  est  fausse  ; autant 
vaudrait  dire  que  les  animaux  et  les 
plantes  sont  faits  pour  les  cabinets 
d’histoire  naturelle. 

» Les  objets  d’art  sont  destinés  au 
mobilier,  au  vêtement,  à la  décora- 
tion des  demeures,  des  palais,  des 
murailles,  des  jardins,  des  places 
publiques.  Si,  par  le  cours  fatal  des 
événements,  ils  sont  exilés  de  leur 
place,  ils  n’ont  plus  de  raison  d’être, 


les  musées  sont  là  pour  les  recueillir 
et  les  préserver  de  la  destruction  ; 
ils  y sont  comme  les  Pharaons  dans 
leurs  hypogées.  Mais  les  ôter  de  leur 
situation  pour  les  remiser  dans  un 
musée,  c’est  comme  si  l’on  prenait 
un  homme  vivant  pour  le  mettre  au 
tombeau  ; c’est  tin  assassinat. 

» Veut-on  savoir  jusqu’où  la  cul- 
ture d’une  idée  fausse  peut  conduiie? 

» Au  musée  du  Louvre,  on  a bruta- 
lement arraché  de  leur  place,  occupée 
maintenant  par  des  plaies  béantes, 
deravissants  bas-reliefs  qui  décoraient 
une  galerie,  pour  les  transporter  dans 
une  autre  partie  du  musée  et  les 
réunir  à d’autres  sculptures  de  la 
même  époque  ! On  a oublié  que 
lorsqu’un  objet  a été  fait  en  vue  d’une 
destination,  il  n’a  toute  sa  valeur  que 
là  où  il  doit  être;  partout  ailleurs,  il 
perd  sa  signification. 

» C’est  pourquoi  il  faut  laisser  les 
châsses  et  les  saints  dans  les  temples 
où  ils  parlent,  et  ne  pas  les  empri- 
sonner dans  les  musées,  où  ils  se 
tairaient  à jamais. 

» Nous  savons  d’ailleurs,  et  nous 
ne  savons  que  trop,  qu’ils  n’y  seraient 
pas  plus  en  sûreté  que  chez  eux. 

» C.  Saint-Saens,  de  l’Institut  ». 

Il  y avait  intérêt,  dans  les  circon- 
stances actuelles,  à citer  cette  opinion 
si  nette,  contribution  aux  documents 
que  nous  réunissons  sans  cesse  en 
cette  revue  et  qui  ne  manquera  pas 
de  fournir  à nos  lecteurs  matière  à des 
réflexions  utiles. 

O.  Theatès. 
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LE  “CORRICOLO”  DE  BONINGTON 


Ce  n'est  que  depuis  peu  que  l’on 
étudie  sérieusement  l’œuvre  d’un  des 
grands  paysagistes  du  commencement 
du  siècle  passé  : Simon  Parkes  Bon- 
ington.  Enlevé  à l’âge  de  28  ans,  avant 
d’avoir  pu  donner  toute  la  mesure  d’un 
talent  remarquable,  il  a laissé  pour- 
tant, à côté  des  quelques  œuvres  ache- 
vées, une  série  d’esquisses  et  d’aqua- 
relles qui  nous  disent  tout  ce  qu’il  y 
avait  de  passionnante  poésie  dans  cette 
âme  délicieusement  mélancolique. 

Nous  attribuons  à cet  artiste  une 
toile  remarquable  exécutée  à Naples. 
La  vue  est  prise  du  milieu  de  la  célèbre 
Riviera  di  Chiaia,  peut-être  de  cet 
hôtel  du  vieux  Zir,  si  hospitalier  aux 
artistes  et  que  Alexandre  Dumas  a 
rendu  célèbre  dans  ce  bizarre  mélange 
de  sarcasmes  drolatiques  et  de  pro- 
fonde poésie  qu’est  son  Corricolo.  On 
voit  une  partie  de  la  pilla  Reale,  avec 
ses  cyprès  mélancoliques,  telle  que  la 
décrivait  vers  i8a5  Alexandre  Dumas; 
tout  au  fond,  on  aperçoit  la  colline  de 
Sant’  Elmoet  les  maisons  de  l’actuelle 
Pia\\a  délia  Viltoria  et  la  silhouette 
élégante  du  castello  dell’Uovo  qui  avance 
comme  un  navire  en  partance  au  milieu 
de  la  calme  surface  opaline  du  golfe. 
L’heure  est  avancée  et  le  soleil  baisse 
vers  l’horizon,  — supremo  sole  — tra- 
versé d’un  gros  nuage  qui  rejette  vive- 
ment ses  derniers  rayons  sur  les  bâtisses 
enchevêtrées  de  la  vieille  cité.  Il  faut 


avoir  vu  de  la  Chiaia  cette  heure 
calme  et  douce  pour  goûter  plei- 
nement cette  belle  page  émotive  de 
Bonington. 

C’est  probablement  le  jour  de  la  fête 
populaire  de  Montevergine , et  déjà  le 
popolino  se  concentre  le  long  de  la 
Chiaia,  tandis  que  le  factionnaire  des 
Bourbons,  veste  rouge  et  pantalon 
blanc,  se  promène  gravement  devant 
l’entrée  de  la  villa.  Voilà  déjà  un  des 
premiers  corricoli  bariolés  à postillons 
qui  arrive  avec  sa  grappe  humaine, 
toute  à la  joie  des  chansons,  des  lazzi 
et  du  bruit,  les  trois  plus  parfaites  ex- 
pressions de  contentement  des  Napoli- 
tains. Ils  reviennent  de  cette  fête  en 
l’honneur  d’une  madone  d’un  petit 
village  montagneux  sur  des  corricoli 
historiés,  aux  couleurs  éblouissantes, 
parés  de  petits  drapeaux  en  papier  et 
de  plumes  bariolées,  et  dans  le  tableau 
de  Bonington  nous  voyons  un  de  ces 
chars-à-bancs  s’arrêtant  sous  un  pré- 
texte quelconque,  pour  que  la  foule 
puisse  l’admirer  à son  aise.  Et  certes 
le  doux  peintre,  le  poète  des  plages 
normandes,  tandis  qu’il  retraçait  d’une 
main  fiévreuse  l’émotion  de  ce  beau 
coucher  de  soleil,  fut  heureux  de  cette 
brève  halte  qui  lui  permit  de  jeter 
hâtivement,  au  milieu  du  grand  cadre 
de  la  nature,  ce  petit  groupe  de  pas- 
sions humaines. 

A.  S AM BON. 


IPHIGÉNIE  EN  AULIDE 


De  précédentes  œuvres,  jouées  à 
l’Opéra-Comique,  nous  avaient  déjà 
montré  en  M.  Albert  Carré  un  direc- 
teur éminemment  soucieux  d’une  mise 
en  scène  aussi  proche  que  possible 
des  réalités,  tout  en  tenant  compte 
des  nécessités  conventionnelles  iné- 
luctables imposées  par  la  scène.  Mais 
jamais  peut-être  il  n’a  autant  approché 
de  ce  réalisme  si  intéressant  que  dans 
l’admirable  présentation  d'Iphigénie  en 
Aulide.  Le  frémissement  d’enthou- 
siasme qui  a passé  dans  la  salle  le 
jour  de  la  répétition  générale  a dû 
montrer  à M.  Albert  Carré  à quel 
point  il  avait  touché  juste.  Au  premier 
acte,  l’arrivée  d’Iphigénie  et  de  Cly- 
temnestre,  avec  sa  progression  savante 
et  le  calme  hautain  de  ses  attitudes, 
est  d’une  beauté  prenante,  mais  les 
jeux  du  second  acte  atteignent  réelle- 
ment à une  intensité  d’expression 
saisissante  : il  se  dégage  de  ce  sur- 
gissement des  athlètes  au  haut  de 
l’escalier,  devant  la  ligne  rigide  des 
hoplites,  de  la  souplesse  de  leur  lutte, 
une  impression  de  simplicité,  d’har- 
monie, de  vérité,  une  impression  nature 


qui  est  une  véritable  trouvaille,  une 
puissante  évocation  de  la  véritable 
antiquité.  Dirai-je  aussi  combien  sont 
intéressants  les  costumes,  réellement 
tirés  sans  retouches  des  vases  grecs, 
même  en  partie  de  certains  documents 
mycéniens  qui  achèvent  de  bien  situer 
à sa  place  réelle  l’action.  Évidemment, 
pour  les  protagonistes,  il  a fallu  am- 
plifier un  peu,  mais  il  n’y  a rien  qui 
choque  l’œil  et  il  faut  bien,  au  théâtre, 
admettre  en  cela  comme  en  d’autres 
choses  les  nécessaires  conventions  ; la 
scène  n’est  pas  la  toile  à projections 
d’un  cours  d’archéologie.  Encore  ne 
suis-je  pas  persuadé  qu’Agamemnon  et 
Achille  n’eussent  pas  aimé  les  cuirasses 
d’or  et  d’argent  que  portent  leurs  évo- 
cateurs, et  qui  sont  bien  dans  la  tradi- 
tion vraie  de  Mycènes  « riche  en  or  ». 
M.  Albert  Carré  a donné  au  chef- 
d’œuvre  de  Gluck,  au  livret  un  peu 
précieux,  mais  d’un  amusant  parfum 
d’archaïsme,  un  cadre  digne  de  sa 
haute  et  impressionnante  valeur,  et 
digne  aussi  de  l’Antiquité. 

Gcs  G.-T. 
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Au  Cabinet  des  Médailles 


Nous  avons  déjà  parlé  ici  longuement 
du  Cabinet  des  Médailles  au  point  de  vue 
érudition  ; il  nous  plaît  de  citer  ici  l'opi- 
nion poétique  d’un  écrivain  comme  M.  de 
Vogüé.  A une  récente  publication  du 
Figaro , nous  sommes  heureux  d’em- 
prunter, avec  son  aimable  autorisation, 
ces  quelques  citations  : 

Le  Cabinet  des  médailles  ! ces  mots 
évoquent,  pour  la  plupart  des  passants, 
l’idée  d’un  lieu  peu  récréatif  : officine 
austère  où  de  vieux  savants  contentent 
leur  ennuyeuse  manie  avec  les  seules 
monnaies  qui  ne  soient  pas  désirables, 
puisqu’elles  n’ont  plus  cours.  Mieux 
renseignés,  les  passants  sauraient  que, 
derrière  cette  muraille  grise,  un  plai- 
sir royal  est  à leur  portée,  un  de  ceux 
que  Louis  XIV  prisait  entre  tous,  car 
« il  en  avait  d’autant  plus  de  satisfac- 
tion qu’il  y trouvait  toujours  quelque- 
chose  à apprendre  ». 

Des  ambassadeurs  diligents  recher- 
chaient en  tous  pays,  pour  le  Cabinet 
du  Roi,  ce  qu’il  y avait  de  rare  et  de  mer- 
veilleux dans  la  « curiosité  »,  comme 
nous  disons  aujourd’hui;  les  médailles 


ne  formaient,  elles  ne  forment  encore 
qu’une  partie  des  collections  rassem- 
blées dans  le  Cabinet.  Gemmes,  in- 
tailles, camées,  bronzes  et  marbres, 
statuettes,  vases  grecs,  armes  de  prix, 
antiquités  vénérables,  singularités  des 
régions  lontaines,  reliques  des  époques 
et  des  personnages  mémorables,  tous 
ces  objets  venaient  grossir  le  trésor 
particulier  de  nos  Rois,  au  Louvre 
d’abord,  puis  à Versailles;  ils  rentrè- 
rent à Paris  sous  Louis  XV  : logés  à 
l’IIôtel  Mazarin  d’où  ils  ne  devaient 
plus  sortir,  ils  s’y  augmentèrent  des 
legs  faits  par  quelques  grands  collec- 
tionneurs, le  feu  duc  Luynes,  entre 
autres. 

Musée  unique  par  sa  richesse  et  par 
la  variété  des  éléments  dont  il  se  com- 
pose ; très  différent  de  nos  musées 
spécialisés,  il  garde  un  caractère  de 
fantaisie  aristocratique,  un  charme 
fait  d’imprévu  et  de  surprise.  On  y 
aime  la  jolie  impertinence  d’un  défi 
perpétuel  aux  pratiques  administra- 
tives, le  plaisir  de  rencontrer  à chaque 
pas  des  choses  intéressantes  qui  n’ont 
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aucune  raison  d’être  là.  Et  c’est  encore 
le  Cabinet  du  Roi,  avec  son  mobilier 
somptueux  : les  médailles  sont  con- 
servées dans  les  armoires  ciselées  par 
les  glorieux  ébénistes  de  Versailles; 
elles  reposent  sur  les  tablettes  de  ma- 
roquin fleurdelisé  et  doré,  cadeaux  que 
le  sultan  du  Maroc  envoyait  au  roi  de 
France  en  un  temps  où  l’on  ne  deman- 
dait à personne  la  permission  de  né- 
gocier avec  ce  Barbaresque.  Pour 
retirer  des  alvéoles  les  fines  piécettes 
et  les  belles  pièces  à fleur  de  coin,  on 
se  sert  encore  des  spatules  d’or  maniées 
par  Louis  XIV  lorsqu’il  allait,  après  la 
messe,  s’amuser  devant  ses  médailliers. 

Parmi  les  objets  insignes  de  la  gale- 
rie, beaucoup  ont  leur  roman,  un 
roman  d’aventures  séculaires  et  fabu- 
leuses en  Orient,  en  Occident.  Si  l’on 
a la  bonne  fortune  de  l’entendre  conter 
par  l’homme  de  savoir  et  de  goût  qui 
régit  ce  royaume,  si  M.  Babelon  veut 
bien  découvrir  au  profane,  avec  la 
signification  de  telle  pièce  rare,  le 
hasard  miraculeux  qui  fit  rentrer  dans 
sa  collection  cette  fugitive  longtemps 
guettée,  tout  s’anime  dans  les  vitrines; 
la  salle  silencieuse  se  métamorphose 
en  un  palais  de  féerie,  les  menues 
figurines  y jouent  de  nouveau  le  drame 
de  l’histoire  u niverselle  qu’elles  rendent 
présente  et  sensible  aux  yeux. 


Nulle  bibliothèque,  nulle  galerie  de 
tableaux  n’a  le  pouvoir  évocateur  de 
ce  comprimé  d’histoire,  une  série 
complète  des  médailles  et  monnaies. 
Sur  une  aire  de  quelques  mètres  car- 
rés, le  regard  embrasse  et  les  doigts 
palpent,  avec  ces  petits  disques  d’or 


ou  d’argent,  le  saisissant  raccourci  de 
toutes  les  civilisations,  de  toutes  les 
annales  humaines.  Voici  des  témoins 
directs,  irrécusables  : portraits  authen- 
thiques  des  personnages  fameux  qui 
les  firent  frapper,  qui  les  tinrent  dans 
la  main  comme  nous  les  tenons  au- 
jourd’hui dans  la  nôtre,  lorsqu’elle  a 
l'étrange  sensation  de  se  refermer  sur 
cette  poignée  de  siècles,  d’étreindre  et 
de  ranimer  une  minute  toute  cette 
poussière  de  l’innombrable  passé.  Avec 
cet  Alexandre  dont  je  caresse  l’admi- 
rable relief,  un  soldat  de  la  Phalange 
paya  peut-être  le  bouclier  qu’il  portait 
au  Granique;  avec  ce  César,  un  légion- 
naire acheta  le  glaive  qui  frappait  nos 
Gaulois.  Antoine  eut  sous  les  yeux 
cette  effigie  de  Cléopâtre.  Ce  Vercin- 
gétorix, si  tragique,  si  sauvage  dans 
son  expression  de  souffrance,  fut  frappé 
dans  Rome  à la  ressemblance  du  captif 
qu’on  allait  traîner  au  triomphe.  Et 
ce  denier  juif,  ce  denier  d’Hérode  An- 
tipas, était-ce  un  des  trente  de  la 
bourse  de  Judas? 

Miroirs  contemporains  des  scènes 
qu’ils  retracent  et  où  ils  jouèrent  leur 
petit  rôle  d’acteurs  passifs,  ces  témoins 
nous  donnent,  par  leur  nombre  et 
leur  degré  de  perfection,  une  mesure 
exacte  des  époques.  Une  loi  constante 
veut  que  la  médaille  soit  d’autant 
plus  belle  et  plus  multipliée  que 
l’époque  est  plus  grande  : sous  Auguste, 
sous  Louis  XIV,  sous  Napoléon,  elle 
est  magnifique,  héroïque  ; elle  enre- 
gistre tous  les  actes  de  la  vie  civile  et 
militaire;  le  graveur  et  l’épigraphiste 
rivalisent  d’ingéniosité,  la  légende  est 
aussi  noble  que  le  dessin.  Rome  sème 
sa  gloire  sur  le  monde  avec  ces  messa- 
gers de  sa  volonté.  Louis  le  Grand 
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imite  Rome;  ses  larges  soleils  d’or 
reflètent  sa  superbe. 

Napoléon  l’imite  plus  encore  : avec 
lui  le  balancier  du  médailleur  frappe 
l’airain  à coups  redoublés,  pour  le  con- 
quérant, pour  le  législateur.  Il  anticipe 
parfois  la  réalisation  d’un  rêve  : une 
médaille  représente  l’entrée  à Londres 
des  troupes  du  camp  de  Boulogne. 
Pour  ce  furieux  poète,  le  fait  existe 
avant  même  qu'il  l’ait  accompli.  Il 
défie  le  ridicule  qui  fait  hésiter  tout 
autre  : la  pièce  commémorative  de  la 
première  distribution  des  croix  montre 
le  Consul  présidant  la  cérémonie, 
assis  sur  le  trône  de  Dagobert.  Nous 
pouvons  voir  le  modèle  à côté  de 
l’image  : le  trône  de  Dagobert,  — for- 
gé par  saint  Eloi,  suivant  une  tradition 
accréditée  — est  conservé  au  Cabinet 
des  médailles.  Bonaparte  l’en  avait 
tiré,  il  usurpait  même  celui-là. 

Autre  invention  de  poète,  les  petits 
boîtiers  d’argent  qu’il  donnait  à ses 
grenadiers  : en  voici  un  : on  lève  le 
couvercle,  des  rondelles  de  papier 
s’échappent,  rattachées  par  une  mince 
bandelette  ; sur  chacune  d’elles  est 
inscrit  le  nom  d’une  bataille  où  figura 
la  demi-brigade,  d'Arcole  à Eylau.  Le 
chapelet  des  victoires  se  déroule,  s’al- 
longe, monte  sans  fin,  si  frêle,  un 
jouet,  un  rien,  — et  ce  rien  égale  en 
majesté  la  colonne  de  bronze,  amenui- 
sée dans  cette  figuration  de  papier  pour 
que  le  soldat  en  ait  toujours  l’équiva- 
lent dans  son  sac. 

Oui,  les  médailles  racontent  bien 
toute  l’histoire  ; ses  épopées,  et  aussi 
ses  mystères,  ses  comédies.  Le  Cabinet 
possède  un  « louis  aux  cornes»;  j’en  ai 
vu  trois  autres  exemplaires  dans  une 
collection  particulière.  Les  mémoires 
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secrets  du  règne  de  Louis  XVI  rap- 
portent l’incartade  des  courtisans,  qui 
parièrent  un  soir  de  glisser  sur  la  table, 
au  jeu  du  roi,  des  pièces  d’or  où  la 
tête  du  pauvre  sire  était  ornée  des 
deux  fâcheux  appendices.  Les  histo- 
riens sérieux  n’avaient  vu  dans  cette 
assertion  qu’un  mauvais  ragot  de  pam- 
phlétaire, jusqu’au  jour  où  quelques- 
uns  des  « louis  aux  cornes  » furent 
retrouvés.  Ils  portent  le  coin  de  l’hôtel 
des  monnaies  de  Strasbourg.  Le  car- 
dinal de  Rohan  avait  seul  autorité  sur 
la  frappe  de  cet  hôtel  : c’est  donc  à 
peine  un  jugement  téméraire  que  d’at- 
tribuer l’injurieuse  facétie  au  galant 
cardinal. 

Si  passionnant  que  soit  leur  intérêt 
historique,  certaines  médailles  nous 
séduisent  encore  plus  par  leur  eni- 
vrante beauté  : chefs-d’œuvre  exigus 
où  les  graveurs  d’Athènes  et  de  Syra- 
cuse égalèrent  Phidias  et  Praxitèle. 
Qui  ne  les  connaît,  qui  n’a  rêvé  sur 
ces  profils  surhumains  dont  l’œil  ne 
se  rassasie  pas?  Il  y a plus  grandiose, 
il  n’y  a pas  plus  parfait  que  l’Alexandre 
divinisé,  les  Minerves  olypiennes,  les 
célestes  Aréthuses.  Il  disait  bien, l’émule 
des  graveurs  hellènes,  notre  lapidaire 
Heredia  : 

Et  seul  le  dur  métal  que  l’amour  fit  docile 
Gardeencore  en  sa  fleur, aux  médailles  d’argent, 
L’immortelle  beauté  des  vierges  de  Sicile. 

* 

* * 

Les  médailles  et  les  monnaies,  je  le 
répète,  ne  sont  ici  que  des  maîtresses 
de  maison  accueillantes;  mille  autres 
objets  nous  font  admirer  ce  qu’il  y eut 
de  plus  achevé  dans  les  menus  ouvrages 
de  l’art,  chez  les  anciens  et  les  mo- 
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dernes.  Depuis  François  Ier,  la  plu- 
part de  nos  rois  furent  curieux  de 
pierres  gravées,  d'intailles,  de  camées  : 
ils  en  ont  accumulé  des  séries  incom- 
parables, augmentées  au  dernier  siècle 
par  de  généreux  donateurs.  L’un  d’entre 
eux,  M.  Pauvert  de  La  Chapelle,  Fran- 
çais établi  en  Italie,  y a patiemment 
colligé,  pour  les  offrir  au  Cabinet, 
d’adorables  fragments  de  pierres  an- 
tiques, miettes  de  beauté  qui  valent 
tous  les  trésors  de  Golconde.  Que  ne 
donnerait  pas  une  femme  pour  pos- 
séder le  camée-amulette  dont  l’inscrip- 
tion grecque  est  si  jolie  ? — « Ils 
disent  ce  qu’ils  veulent  ; qu’ils  le 
disent,  peu  m’importe;  mais  toi,  aime- 
moi,  tu  t’en  trouveras  bien.  » 

La  Renaissance  italienne  n’est  pas 
moins  richement  représentée  que  l’an- 
tiquité. Voici  le  cachet  de  Michel-Ange, 
une  bacchanale  nombreuse,  taillée  à 
miracle,  sur  une  minuscule  cornaline, 
et  d’autres  gemmes  serties  par  Benve- 
nuto.  Avec  le  maître  Jacques  Guay, 
notre  glyptique  du  xvm®  siècle  retrouve 
presque  la  perfection  des  Athéniens  et 
des  Florentins.  Les  ouvrages  de  l’ex- 
cellent artiste  abondent  dans  les 
vitrines  : mais  il  en  manquait  un, 
mentionné  jadis  sur  les  catalogues  : la 
bague  de  Fontenoy,  avec  un  portrait 
de  Louis  XV,  bague  portée  par  Mmede 
Pompadour.  Un  marchand  vint  na- 
guère l’offrir  au  conservateur:  je  crois 
bien  qu’on  illumina  le  soir  — à huis 
clos  — dans  le  Cabinet  des  médailles. 
De  Jacques  Guay  aussi,  le  cachet 
breloque  du  Roi.  Dissimulé  dans  le 
manche  du  bijou,  un  couvercle  s’ouvre, 
laisse  apparaître  la  figure  de  Mn,e  de 
Pompadour,  charmante  sur  le  camée. 
Sous  le  pied  du  cachet,  un  Amour 


ailé  est  gravé  en  creux  dans  la  cornaline 
avec  cette  légende:  V Amont'  les  assemble . 
Elève  assidue  de  Jacques  Guay,  la 
marquise  a signé  quelques-unes  de 
ces  pierres,  entre  autres  une  tête  lau- 
rée  de  son  royal  amant  pour  un  chaton 
de  bague. 

Les  rares  visiteurs  du  Cabinet  s’ar- 
rêtent de  préférence  devant  la  vitrine 
centrale  : elle  contient  plusieurs  camées 
de  grandes  dimensions,  célèbres  depuis 
l’antiquité.  Chacun  d’eux  a son  histoire 
vagabonde.  Ils  passèrent  de  Rome  à 
Byzance  ; quelques-uns  en  revinrent 
dans  les  bagages  de  nos  croisés  ; 
d’autres  furent  apportés  à Charle- 
magne par  les  ambassadeurs  d’Ha- 
roun-al-Raschild,  à saint  Louis  par 
les  envoyés  de  l’empereur  Baudouin  IL 
Au  prix  de  légères  mutilations,  le 
Moyen-Age  fit  de  ces  représentations 
païennes  des  symboles  chrétiens.  Ainsi, 
l’Apothéose  de  Germanicus  fut  baptisée 
« Enlèvement  de  saint  Jean  par  un 
aigle  » ; la  Dispute  de  Minerve  et  de 
Neptune  sous  un  olivier  pour  la  fon- 
dation d’Athènes  devint  « le  Péché 
d’Adam  et  d’Eve  sous  le  pommier  ». 
Un  sacrifice  à Priape  décorait  la  châsse 
de  la  Chemise  de  la  Vierge,  dans  la 
cathédrale  de  Chartres. 

La  pièce  unique  au  monde  est  le 
canthare  de  sardonyx,  dit  Coupe  de 
Ptolémée,  où  des  scènes  bachiques  sont 
taillées  et  affouillées  dans  une  énorme 
gemme.  Il  n’y  a dans  cet  ordre  d’ou- 
vrages rien  d’approchant  pour  la  finesse 
du  travail,  pour  la  beauté  des  jeux 
de  lumière  à travers  la  blonde  ma- 
tière translucide.  Rapporté  d’Orient  à 
Charles  le  Chauve,  le  canthare  fut 
monté  sur  un  pied  d’orfèvrerie  ciselé 
par  l’abbé  Suger.  Les  reines  de  France 
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y buvaient  le  jour  de  leur  couronne- 
ment. Nos  vieux  chroniqueurs  en 
parlent  avec  révérence.  Des  voleurs  le 
dérobèrent  en  brumaire  an  XIII,  l’en- 
terrèrent dans  un  jardin  du  Laonnais 
où  on  le  retrouva. 

Ces  pièces  fameuses,  venues  de  la 
Sainte-Chapelle  et  de  Saint-Denis  au 
Cabinet  des  médailles,  sont  les  épaves 
des  trésors  qui  sombrèrent  dans  la 
tourmente  révolutionnaire.  Ce  qu’é- 
taient ces  trésors,  un  mince  opuscule 
nous  l’apprend.  On  le  garde  religieu- 
sement dans  le  sanctuaire  de  la  rue 
Richelieu  : de  toutes  les  choses  rares, 
belles,  curieuses,  que  j’ai  vues  là  du- 
rant de  longues  heures,  aucune  ne  m’a 
laissé  une  impression  aussi  poignante. 


C’estun  humble  livretde  seize  pages, 
imprimé  sur  du  papier  à chandelles  en 
1783  et  qui  devait  se  vendre  pour 
quelques  liards  aux  visiteurs  de  Saint- 
Denis;  un  Guide  populaire,  tout  pareil 
à ceux  que  l’on  imprime  de  nos  jours 
pour  les  pèlerins  pauvres  dans  les 
lieux  de  pèlerinage.  Il  est  intitulé  : le 
Trésor  de  l'Abbaye  Royale  de  Saint- 
Denys  en  France,  qui  comprend  les 
Corps  saints  et  autres  reliques  pré- 
cieuses qui  se  voient  tant  dans  l’Eglise 
que  dans  la  salle  du  Trésor.  Suit  la 
« Description  des  reliquaires  précieux 
et  attributs  royaux  enfermés  dans  les 
sept  armoires  du  Trésor  ». 

L’imagination  est  éblouie  par  les 
merveilles  énumérées  à chaque  para- 
graphe. J’en  reproduis  un  au  hasard  : 
« Le  Chef  de  saint  Denys,  enchâssé 
dans  un  reliquaire  d’or  dont  la  mitre 
est  toute  couverte  de  très  fines  pierres 
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| et  perles  d’Orient,  porté  par  deux 
grands  anges  d’argent  doré,  avec  un 
troisième  tenant  un  petit  reliquaire 
' d’or  enrichi  de  pierreries,  présent  de 
j Mathieu  de  Vendôme,  abbé  régulier  ». 
Le  livret  cote  dans  les  mêmes  termes 
plus  de  cinquante  pièces  de  même 
nature  : présents  de  Charles  le  Chauve, 
de  l’empereur  Héraclius,  de  l’abbé  Su- 
ger,  de  Philippe-Auguste;  «oratoire» 
de  ce  roi  — c’était  la  chapelle  portative 
des  reliques,  — « en  or  recouvert  de 
pierreries»;  oratoire  et  main  de  jus- 
tice de  saint  Louis,  châsse  de  vermeil 
qui  renfermait  les  cendres  du  bon  roi; 
sa  couronne  et  toutes  celles  qui  servi- 
rent aux  sacres  des  monarques  de  la 
maison  de  Bourbon... 


Que  sont  devenues  ces  richesses? 
Trois  mots  nous  instruisent  : trois 
petits  mots  manuscrits,  griffonnés 
d’une  écriture  cursive,  en  1793,  sur  les 
marges  de  cet  exemplaire  du  livret  de 
Saint-Denis,  et  qui  alternant  en  regard 
de  chaque  alinéa  : conserver,  enlever, 
fondre.  Le  premier,  le  mot  sauveur, 
ne  s’applique  qu’à  un  petit  nombre 
d’objets  sans  orfèvrerie,  ivoires,  armes, 
cristaux.  Le  dernier,  fondre,  tombe 
comme  un  couperet  de  guillotine  sur 
les  plus  précieuxarticles  de  l’inventaire, 
— plus  des  deux  tiers  du  total.  La 
répétition  de  cet  arrêt  donne  au  lecteur 
l’angoisse  d’un  glas  prolongé;  il  croit 
parcourir  une  des  listes  du  tribunal 
révolutionnaire,  et  encore  l’horreur 
qu’il  ressent  devant  cet  obituaire  de 
chefs-d’œuvre  est-elle  plus  tragique. 
Des  vies  humaines,  cela  se  refait  vite; 
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les  reliques  de  l’art  des  anciens  âges, 
sont  irremplaçables. 

Ainsi,  un  barbare  a ordonné  froide- 
ment, d’un  trait  de  plume,  sur  les 
marges  de  ce  catalogue,  l’anéantisse- 
ment d’un  patrimoine  national  : et 
c’était  un  connaisseur,  un  ex-membre 
de  l’Académie  des  inscriptions,  croit-on. 


Il  est  difficile  de  parler  avec  plus  de 
goût  et  plus  d’élégance  d’un  des  musées 
qui  honorent  le  plus  grandement  Paris,  et 
qui  est  naturellement  au  nombre  de  ceux 
que  les  Parisiens  visitent  le  moins.  Il  est 
vrai  que  le  petit  nombre  de  visiteurs 
constitue  certainement  une  élite  et  est  en 
réelle  communion  avec  les  merveilles  de 
ce  sanctuaire. 


II 

Autour  des  collections  Nervegna  et  Martinetti 


Les  ventes  des  collections  Nervegna 
et  Martinetti,  qui  ont  eu  lieu  à Rome, 
sous  la  direction  de  MM.  G.  et  E. 
Canessa,  ont  suscité  une  grande  curio- 
sité. Quelques  pièces  ont  atteint  des 
prix  très  élevés.  La  médaille  antique, 
en  effet,  malgré  son  petit  module,  offre 
autant  de  jouissance  artistique  que  les 
grandes  sculptures  dont  les  fragments 
peuplent  nos  musées.  Vasari  disait 
que  la  médaille  était  le  trait  d’union 
entre  la  sculpture  et  la  peinture  et 
l’érudit  peintre  toscan  se  faisait  l’écho 
de  l’admiration  de  son  siècle  pour  la 
médaille  contemporaine,  comparée  aux 
statues  et  aux  tableaux  de  l’époque, 
mais  la  médaille  antique  a pour  nous 
un  intérêt  encore  plus  grand,  car  elle 
nous  offre  des  répliques  d’images  du 
grand  art  statuaire  ou  pictural  qui  sont 
peut-être  à jamais  perdues  ou  dont 
nous  avons  seulement  des  fragments 
ou  de  pâles  copies. 

Une  des  médailles  de  la  collection 
Nervegna  offrait,  d’un  côté,  une  admi- 
rable image  de  la  fin  du  vie  siècle,  un 
Apollon  agenouillé,  humant  le  parfum 
d’une  jacinthe  et  tenant  de  la  main 
gauche  la  lyre.  C’est  la  copie  d’une 


statue  de  style  éginétique  et  nous 
voyons  un  type  analogue  sur  des  gem- 
mes gravées.  Mais  aucun  musée  ne 
possède  une  statue  archaïque  qui  puisse 
être  comparée  avec  ce  précieux  petit 
bas-relief.  Cette  monnaie  avait  été 
découverte  chez  un  orfèvre  de  Tarente, 
par  un  marchand  d’antiquités,  au 
moment  même  où  l’orfèvre  se  dispo- 
sait à la  mettre  à la  fonte  avec  d’autres 
vieux  sous  et  avec  des  rebuts  d’argent  ; 
ce  marchand  n’en  connaissait  pas  la 
valeur  et  n’hésita  pas  à la  céder  à 
Nervegna  pour  60  francs.  Aujourd’hui, 
elle  a atteint  la  coquette  somme  de 
22.000  francs  et  a eu  les  honneurs  d’un 
décret  ministériel  qui  non  seulement 
interdisait  la  sortie  de  l’Italie  de  ce 
petit  monument,  mais  prétendait  inter- 
dire qu’il  fût  vendu  aux  enchères 
dans  le  pays  même  ; ce  bizarre  décret 
a été  révoqué  en  faveur  de  deux  autres 
pièces,  un  statère  d’or  de  Tarente,  de 
l’époque  de  Pyrrhus,  et  un  sesterce 
de  bronze  de  Britannicus. 

Le  statère  de  Pyrrhus  a été  payé 
i6.5oo  francs,  prix  sans  précédent, 
tandis  que,  il  y a quelques  années,  le 
Prof.  Gabrici,  directeur  du  musée  de 
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Naples,  avait  eu  la  chance  extraordi- 
naire d’en  acheter  un  de  type  analogue 
pour  la  modeste  somme  de  1 .000  francs. 
Mais  aussi  le  statère  de  la  collection 
Nervegna,  d’une  parfaite  conservation, 
était,  au  point  de  vue  du  style,  un  des 
plus  beaux  exemplaires  connus  et  il 
avait  excité  la  convoitise  des  collection- 
neurs les  plus  riches.  D’un  côté  se  voit 
une  tête  de  Zeus  d’une  hère  allure, 
probablement  inspirée  de  la  tête  du 
célèbre  colosse  de  Lysippe;  de  l’autre, 
l’aigle,  emblème  du  roi  épyrote. 

Le  sesterce  de  Britannicus,  l’infor- 
tuné fils  de  Claude  et  de  Messaline, 
empoisonné  par  Néron  (42-56)  n’était 
connu  que  par  un  autre  exemplaire  au 
British  Muséum,  en  piteux  état  de 
conservation.  Le  gouvernement  italien 
n’a  pas  voulu  qu’il  sorte  d’Italie  et, 
craignant  que  le  prix  ne  fût  trop  élevé, 
a préféré  recourir  à la  force  d’une  loi 
draconienne  et  discutable,  qui  n’est 
pas  faite  pour  rehausser  le  prestige 
d’une  nation  aussi  importante  et  qui 
accable  inutilement  le  commerce  des 
antiquités  qui,  autrement,  ferait  affluer 
des  sommes  considérables  dans  le  pays. 

Ce  précieux  sesterce  avait  été  trouvé 
à Rome  même,  par  un  petit  brocan- 
teur qui  avait  sa  boutique  ai  monti. 
Il  y a bon  nombre  d’années  qu’il  a 
disparu,  ce  brave  Domenico  Forcucci, 
un  des  types  les  plus  curieux  de  la 
brocante  romaine.  Un  petit  homme 
tout  rabougri,  au  teint  jaune,  toujours 
assis  derrière  une  table  boiteuse,  caché 
au  milieu  d’un  amas  extraordinaire  de 
vieilles  ferrailles,  de  chaudrons,  de 
pichets,  de  tableautins  crasseux,  comme 
un  Christ  du  xinc  siècle  disparaissant 
sous  l’encombrement  des  ex-votos. 

Il  l’avait  acheté  à la  célèbre  foire 


matutinale  de  Mario  dei  Fiori  pour 
quelques  sous,  et,  selon  son  habitude, 
était  en  train  de  le  frotter  avec  une 
brosse  à dents  métallique  — pratique 
que  je  ne  recommanderai  pas  aux  col- 
lectionneurs — lorsque  Francesco  Mar- 
tinetti  entra  dans  sa  boutique.  Mar- 
tinetti  saisit  avec  un  tel  empressement 
le  baiocco  antico,  que  les  yeux  du  vieux 
brocanteur  étincelèrent  et  quand  son 
client  lui  demanda  d’une  voix  un  peu 
voilée  le  prix,  il  eut  une  audace  extra- 
ordinaire en  requérant  1 .000  francs. 

Martinetti  mit  le  bronze  dans  sa 
poche  et  lui  dit  simplement  : « Passez 
cette  après-midi  prendre  la  somme.  » 
Comme  toujours  dans  ces  occasions,  le 
pauvre  brocanteur  regarda  avec  tris- 
tesse son  billet  de  mille  francs,  tour- 
menté par  la  certitude  qu'il  avait 
demandé  trop  peu  et  qu’il  était  dupe 
là  où  il  avait  cru  être  extorqueur,  ironie 
bizarre  du  commerce  de  ces  parcelles 
du  génie  humain,  où  celui  que  la  géné- 
ralité des  hommes  croit  une  dupe  est 
néanmoins  le  plus  avisé. 

Le  musée  de  Naples  a acheté  pour 
un  prix  très  élevé  deux  pièces  très 
importantes  pour  l’histoire  des  popu- 
lations indigènes  de  l’Italie  méridio- 
nale. Ce  sont  les  deux  monnaies  de 
Balelhium,  ville  iapygienne  située  entre 
Brindes  et  Lecce.  Ces  monnaies  sont 
importantes  à plusieurs  points  de  vue  ; 
mais  surtout  au  point  de  vue  épigra- 
phique, car  ce  sont  les  seuls  monu- 
ments inscrits  d’une  époque  aussi 
reculée,  que  nous  ayons  de  ces  peuples 
dont  on  recherche  aujourd’hui  l’his- 
toire avec  une  si  minutieuse  patience. 
Deux  exemplaires  seulement  de  ces 
curieuses  pièces  étaient  connus;  elles 
imitent  d’un  côté  les  types  de  Tarente 
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et  de  l’autre  ceux  de  Zancle.  Ces  deux 
pièces  avaient  été  trouvées  par  J.  Sam- 
bon  à Lecce,  à peu  près  dans  les  mêmes 
conditions  que  fut  trouvé  le  didrachme 
incus  de  Tarente  au  type  de  l’Apollon. 
Il  y a près  de  cinquante  ans,  J.  Sambon 
entrant  dans  une  boutique  d’orfèvre,  à 
Lecce,  voit  un  amas  de  monnaies 
frustes  destinées  à la  fonte;  poussé  par 
la  curiosité  du  collectionneur,  il  fait 
glisser  entre  ses  doigts  des  deniers  et 
des  didrachmes  italiotes  et  découvre 
par  hasard  ces  deux  insignes  monu- 
ments jusqu’alors  inconnus.  Il  les  paya 
un  ducat  et  les  céda  ensuite  au  duc  de 
Luynes. 

Ces  anecdotes  semblent  aujourd’hui 
des  légendes,  tant  ces  occasions  sont 
difficiles,  tant  elles  étaient  courantes  à 


cette  époque.  Et  tout  le  monde  regrette 
ce  bon  vieux  temps,  comme  on  regrette 
les  temps  paisibles  où  les  hommes 
n'avaient  pas  tous  la  fièvre  à 40  degrés. 

Les  hommes  sages  regardent  âvec 
amertume  cet  enthousiasme  excessif 
et,  suivant  les  préceptes  de  la  sagesse, 
s’abstiennent.  Mais,  hélas  ! les  inté- 
ressés vont  là  où  il  y a moins  de  pon- 
dération et  de  réserve,  et  ceux  qui 
attendent  un  heureux  retour  aux  temps 
anciens  semblent  depuis  longtemps 
attendre  en  vain. 

Le  meilleur  moyen  est  peut-être 
celui  d’exercer  son  œil  à choisir  seu- 
lement de  belles  choses.  Le  très  beau, 
même  quand  il  est  très  cher,  est  tou- 
jours la  meilleure  affaire. 

A.  S. 


Le  Gérant  : Émile  Bonnet. 
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